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PRÓLOGO 
 
Cuando entré a la Academia de Artes mi intención era poder comprender cómo estaban 
hechas las obras de arte que había visto durante años en exposiciones y libros de arte, 
aplicar esas técnicas, explorarlas y poder hacer una propuesta en la que finalmente enrutara 
mis inquietudes sobre la imagen y los objetos a través de un lenguaje propio.  
 
He de decir que mi formación académica fue clásica tanto en lo teórico como en lo 
práctico. Pasé por clases de historia del arte, en las que el profesor enseñaba la diferencia 
entre una columna dórica y una jónica o mostraba diapositivas mientras hablaba de Manet, 
en las que él estaba de pie al lado del cuadro. En clases de dibujo pasé horas de mi vida 
tratando de capturar con el carboncillo la imagen de una modelo desnuda que estaba en 
medio del salón sobre una mesa, mientras veía como sufría por permanecer tanto tiempo en 
una sola posición y sin protección del frío bogotano; o clases de grabado en donde debía 
conocer la mezcla alquímica del ácido que corroe las placas de cobre, la cual aprendí luego 
de casi intoxicar a la clase cuándo se me fue la mano en un líquido que transformó el cobre 
en un humo verdoso que inundó todo el espacio.  
 
Sin embargo algo faltaba en mi trabajo y también veía esa falta en los trabajos de los otros 
estudiantes: la investigación real era escasa (por no decir nula), los temas surgían por 
inquietudes inmediatas o porque era el tema del taller. Me propuse entonces como trabajo 
final abordar honestamente las inquietudes que tenía por la ciencia, la cultura popular y el 
arte. Intuitivamente, porque no contaba con técnicas de investigación teórica propiamente 
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dichas, logré darle forma a un texto que sustentaba una serie de diez objetos mixtos que 
planteaban poéticamente el tema del funcionamiento cerebral vs la imaginería espiritual 
popular.  
 
Tuve la fortuna de presentarle este trabajo a Rodolfo Llinás, que en ese momento era el 
director del grupo de investigación neurocientífica de la NASA, y luego de una larga charla 
tuve la certeza de la importancia de una visión aguda del objeto de estudio que me 
propusiera, acompañada de un proceso investigativo serio, incluso si se trataba de temas 
relacionados con la creación artística. Felizmente mi trabajo le pareció interesante y me 
solicitó una copia que le dejé con toda la emoción del caso. 
 
En el momento en que salí de la Academia a finales de los 90 estaba en pleno auge el 
proceso de reconocimiento del arte joven, se desplegaba fenomenalmente el arte conceptual 
y en formatos no convencionales y se iniciaba el arte electrónico colombiano. Sin embargo 
en la universidad solamente estudié el arte ancestral, europeo y estadounidense desde la 
prehistoria hasta los años 60 del siglo XX y eso que estaba sucediendo lo conocía por estar 
inmersa en el medio artístico y no por la universidad. En ese contexto entré a estudiar 
durante un año arte moderno latinoamericano y se abrió un mundo de producción artística 
inmediato, cercano y propio. ¿Por qué no vi esto durante mi carrera? Por lo que intuyo, era 
un tema menor reservado solo a eruditos del arte y esas referencias no eran relevantes para 
la formación de artistas. Eso de que “nuestro norte es el sur” o la “antropofagia cultural” 
pasaban totalmente inadvertidos. 
 
Al mismo tiempo se masificaba internet y con mi aparatoso computador y una conexión 
telefónica, tuve muchas posibilidades para enterarme de primera mano sobre la producción 
artística contemporánea y su contexto. Aunque era demasiada información, me parecía muy 
interesante ver todo lo que sucedía alrededor de una propuesta artística. Seguí con mi 
carrera artística produciendo y exhibiendo, logrando insertarme en el circuito, pero siempre 
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quedó latente la inquietud por conocer más del arte y su relación con las culturas; por ello 
se volvió casi una costumbre diaria explorar internet. 
 
De una manera rapidísima a la vuelta de cinco años además de los computadores caseros,  
la cotidianidad fue colonizada por aparatos de comunicación digital y en ese medio el tema 
del arte electrónico se tornó realmente un asunto mundial y no solo de los grandes centros 
tecnificados. En mi rutina de navegación, el primer acercamiento que tuve con el net.art fue 
el portal de Yugop, luego me encontré con los artistas de la etapa heróica del net.art (Alexei 
Shulgin, Jodi, Vuk Cosic, Etoy, entre otros) y era evidente que los paradigmas del arte que 
se habían conocido hasta ese momento sufrían un cambio drástico; además, visitando las 
exposiciones que se programaban, vi como paulatinamente los creadores colombianos 
insertaban la electrónica de manera decisiva en sus propuestas y más aún utilizaban internet 
para desarrollar sus trabajos. Más allá de decidirme por hacer arte electrónico (más cuando 
mi formación inicial nunca tocó ese tema y ya había encontrado mi lenguaje con otros 
materiales), mi interés se enfocó en comprender las nuevas sensibilidades, las estéticas 
digitales y las posibilidades de ruptura con los esquemas tradicionales de producción y 
circulación que este tipo de arte estaba logrando, valiéndose de la informatización de la 
cultura. 
 
Es aquí donde decido iniciar la Maestría en Estudios Culturales, con el interés de valerme 
de un enfoque crítico, lo cual precisamente consideré necesario para acercarme a las artes 
electrónicas y las redes, ya que claramente todas sus implicaciones no estaban cubiertas por 
los énfasis académicos del arte, por lo tanto era necesario también tener presentes 
disciplinas sociales. Justamente por esta cercanía entre mi problema de investigación y los 
enfoques de los Estudios Culturales, inscribí mi pesquisa en la línea Códigos y Prácticas 
Expresivas y Estéticas, que ofrecía la Maestría, un campo que permite abordar 
interdisciplinariamente las prácticas artísticas contemporáneas. 
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Así, no pretendí solamente generar conocimiento acerca de una vertiente del arte, sino 
seguir las transformaciones culturales que están teniendo lugar a raíz del uso de internet y 
que lentamente afectan la construcción de sentido. Del intento por hacer converger 
diferentes perspectivas alrededor de un mismo problema de investigación, surgió Zona en 
construcción, que se convirtió en mi búsqueda de un enfoque más cercano a los 
acontecimientos y experiencias vivas del arte electrónico de redes que están proponiendo 
creadores colombianos.  
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INTRODUCCIÓN 
 
Esta investigación pretende acercarse al entorno cultural en el cual las variables de lugar y 
contexto social son determinantes para comprender las formas de apropiación y 
reelaboración de los dispositivos tecnológicos de información desde el arte y cómo ello 
modifica las relaciones de éstas prácticas con la institucionalidad artística.  
 
Si bien el arte electrónico de redes como problema de estudio no es nuevo, es pertinente 
revisarlo considerando las condiciones en que se da la experimentación técnica y estética 
que da paso a una práctica artística que sobrepasa los límites sobre los cuales se teoriza el 
arte. Basta sólo pensar en la poca tinta que se le da en los espacios de los medios o teorías 
oficiales del arte, y la insistencia en ver al artista como el productor de obras, que si bien 
son inmateriales y utilizan tecnología de vanguardia, ésta es vista como la “materia” con la 
cual crea universos o visiones particulares que luego interactúan con otros, insistiendo en 
conceptos regulares como creador-espectador. 
  
No basta con afirmar que el arte electrónico es aquel que reemplaza los pigmentos y los 
objetos por algoritmos y aparatos electrónicos, idea que con frecuencia ronda los 
acercamientos a la creación digital en un vano intento por rescatar “la parte humana” de la 
tecnología, como si se hubiera desvanecido, salvaguardando aquel espíritu sensible que la 
modernidad ha inmortalizado. Sobrepasando estos límites y recogiendo el interés de los 
Estudios Culturales por la relación cultura-poder, me dirigiré en esta investigación hacia la 
creación artística como movilizadora de poderes y subjetividades, lo cual requiere de una 
visión transdisciplinaria, haciendo eco a la exploración misma del campo estudiado, que 
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responde a un proceso que pone en duda el accionar de la hegemonía del arte, es decir, de la 
asignación de valor y las directrices de apreciación que promueven la cultura de la 
originalidad y la novedad.  
 
Lo que aquí se compromete es un acercamiento más profundo a cómo actúan los artistas en 
un ensayo por acceder a otro tipo de visibilidades, ancladas desde lo local, en un sistema de 
globalidad inevitable. Al inicio de la revisión bibliográfica me encontré con la siguiente cita 
de Eduardo Russo en el prólogo del libro El paisaje mediático de Arlindo Machado:  
 
La máquina se ofrece como un sistema abierto, en el que el sujeto puede encontrar una posibilidad de 
acción y de redefinición de los mundos que habita y hasta de sus propios contornos como ser viviente. 
La práctica de los artistas es la que manifiesta en mayor grado esa situación: de riesgo y de apuesta, de 
dominio y de re-creación, que no está desprovista de aristas violentas. Se trata de poder, de política, 
pero no solo en el sentido de la denuncia de opresión o de la lucha contra las desigualdes, sino también 
del reclamo de una zona de libertad y de ampliación del campo de la experiencia y el sentido. 
(Machado, 2000:6) 
 
Esta idea deja en claro que no solamente el producto estético final con todo el contenido 
simbólico que pueda sostener basta para entender los nuevos cursos del arte, sino que se 
compromete la propia posición que tengan quienes participan en el trabajo artístico dentro 
de una comunidad y las posibles acciones que se puedan generar en un campo expandido de 
la sociedad. 
 
Antes de seguir con mi planteamiento inicial, quisiera hablar un poco sobre net.art. Al 
presentar el proyecto de investigación, cerré el objeto de estudio a la definición como es 
asumida por las categorías oficiales, esto es: “net.art es un término que se define a sí 
mismo, creado por la disfunción de una pieza de software y utilizado originalmente para 
describir la actividad artística y comunicativa en Internet” (Bookchin; Shulguin, 
1999:web)1. Esta definición, aunque fue dada inicialmente por los artistas pioneros en 
forma independiente, rápidamente fue incorporada como una categoría artística por la 
                                                 
1
   Las referencias que se encuentran en la web tienen su correspondiente dirección electrónica en la bibliografía. Estas 
referencias son las que aparecen subrayadas a lo largo del texto, en tanto son hipervínculos que pueden explorarse 
activándolos en los soportes en CD y en la página web www.zonaenconstruccion.com, en donde también presento la 
investigación.  
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historia y la teoría, sirviendo para nombrar y entender esas propuestas, y así sigue siendo; 
sin embargo, al confrontarlo con el trabajo de campo realizado se presentaron serias 
diferencias. El concepto surgió en 1994 respondiendo específicamente a lo que sucedía en 
su momento y tomando en cuenta que la tecnología tanto de software como de hardware se 
renueva a velocidades asombrosas, así mismo lo hacen las prácticas artísticas que los 
utilizan y, en consecuencia, fue necesario explorar nuevamente el concepto.  
 
Para efectos del estudio utilizaré el término arte electrónico de redes para describir 
aquellas creaciones artísticas que recurren e incorporan, en su totalidad o en parte de su 
estructura, redes tecnológicas de comunicación (internet, telemática, celular). Pese a ser 
un cambio muy drástico que refleja un primer desencuentro entre la teoría ampliamente 
aceptada y lo que sucede en la práctica, es muy difícil encontrar otro término distinto a 
net.art, es decir, fuera del sistema dominante del lenguaje, que capture lo que realmente 
significa. Sin embargo, aunque es un reto interesante, no es el objetivo de esta 
investigación, simplemente es una evidencia de la lejanía entre la capacidad académica y 
los acontecimientos vivos del arte; por ello decidí poner al margen el término net.art para 
utilizar una nominación que se ajustara en mayor medida al problema que me propuse 
explorar. 
 
El objetivo central es identificar y analizar las formas de producción artística que utilizan 
redes de comunicación sociales y tecnológicas como soporte para su creación, las maneras 
de su apropiación y sus intersecciones con otros campos y fenómenos en Colombia, 
tomando como referencia los últimos cinco años (2006-2010). 
 
Este planteamiento es diferente al propuesto en el proyecto inicial, lo cual es perfectamente 
lógico en una investigación. Igual sucedió con los objetivos específicos que en inicio los 
expuse de la siguiente manera:  
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• Indagar sobre las formas de producción de net.art desde los creadores que habitan 
Bogotá, para identificar posibles características y significaciones propias dadas por el 
contexto sociocultural. 
• Evidenciar las variaciones frente a la tradición que surgen con la apropiación de la red 
como plataforma de creación y circulación de trabajos creativos, de acuerdo con el 
nuevo tipo de presencia artística.  
• Revelar las nociones de recepción que existen en el imaginario del público artístico e 
identificar el nivel de asimilación y relevancia que tiene el net.art. 
 
Los traigo literalmente en esta introducción con el propósito de señalar de manera más 
contundente que los hallazgos me permitieron ir más allá de lo que me propuse. Así como 
la noción inicial de net.art resultó insuficiente en el transcurso de la investigación para dar 
cuenta de las prácticas artísticas en redes sociales y técnológicas, mi interés por las formas 
de recepción se disolvió para darle un lugar privilegiado a la noción de apropiación y 
creación colectiva.  Con esto quiero resaltar los ajustes que fue necesario adelantar 
haciendo eco a la importancia que le concedí a los referentes empíricos en donde las 
consideraciones de los agentes sociales involucrados en las prácticas artísticas que 
ocuparon mi atención jugaron un papel preponderante. 
 
Es importante resaltar que a lo largo del proceso investigativo fueron tomando relevancia 
las posiciones que claramente se distanciaban de la institucionalidad tradicional del arte, al 
mismo tiempo que se resaltaban las posiciones de poder que se producen, las apropiaciones 
de herramientas tecnológicas, además del contexto en el que lo global y lo local se 
relacionan. Para poder analizar estos enfoques apropiadamente, me centré en algunos 
trabajos específicos como Slow, Sutatenza sin Cables e Hiperbarrio, y me apoyé en 
referentes teóricos que me permitieran abordar la simbiosis entre 
arte/tecnología/comunidad en un sentido ampliado. 
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Decidí seleccionar algunos de los actores directos del campo (artistas) como punto 
neurálgico del cual se desprenden diferentes perspectivas que intervienen en la 
construcción y transformación del circuito artístico tradicional.  De esta manera obtuve un 
cubrimiento significativo, más no absoluto, suficiente para lograr entrever las distintas 
concepciones que se sobreponen en un mismo contexto. Con esto pretendí aplicar modelos 
de estudio alternativos al campo del arte, con el ánimo de releer desde lo empírico los 
modos predominantes de la producción artístico-social de sentido respecto a la tecnología, 
perspectiva que aún no ha sido asumida por las disciplinas académicas e instancias 
institucionales del arte.  
 
Esta intención no ha sido gratuita; el arte electrónico de redes desde su misma génesis hace 
una crítica activa directa a la originalidad, la inmutabilidad, la materialidad, el diálogo 
jerarquizado entre creador y espectador, y la espacialidad de las obras de arte, no obstante, 
desde lo académico ha sido examinado solamente como un discurso más, con un modo 
particular de existir que le da relevancia a lo virtual digital, sin aventurarse a ver las 
consecuencias y cambios culturales que haya podido suscitar o en los que se encuentra 
inmerso y que está en manos de la interacción entre los artistas y la sociedad.  
 
Valiéndome de entrevistas a los artistas bogotanos, la revisión de trabajos en la red, 
revisión de referencias en línea y visitas a muestras in y off line, realicé una exploración 
etnográfica y obtuve la información empírica suficiente para conocer de primera mano el 
conocimiento, las acciones y los intereses que se ven involucrados en el arte electrónico de 
redes. Desde el planteamiento de mi tema de investigación centrado en arte-internet, tuve la 
necesidad de pensar en una metodología no lineal que pudiera entrecruzar perspectivas para 
poder hablar desde el mismo lenguaje al que me estoy acercando como investigadora.  
 
Fue valioso retomar el estudio de metodologías etnográficas analizadas en los diferentes 
seminarios de la Maestría. Traigo aquí especialmente uno que me brindó herramientas 
suficientes para poder abordar un tema tan complejo como el arte electrónico de redes, 
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analizado en conjunto con la antropóloga Joanne Rappaport. Me refiero al método utilizado 
por Tsing2(Tsing, 2005),  que fue revitalizante en tanto aborda elementos fundamentales 
para lograr entretejer redes de significado basadas en relaciones de poder, posiciones de 
resistencia y conexiones entre lo local y lo global, sin que necesariamente deba seguir un 
recorrido unidireccional. 
 
Lo anterior describe la manera en que organicé el trabajo de campo. Entrando a la parte 
teórica, establecí cuatro categorías de análisis ancladas a terrenos habituales del arte que 
demarcaron el camino a seguir, siempre con un eje transversal determinante: la mediación 
de la tecnología informática. Al mismo tiempo estos ejes capturan los lugares de 
argumentación conceptual que dan respuesta al interrogante planteado y permiten tener una 
panorámica general de los puntos clave que inciden en el devenir del arte electrónico de 
redes y que posteriormente se convirtieron en capítulos de este trabajo: 
 
1. Dinámica de las redes digitales – A partir de las perspectivas en pro y en contra de 
la masificación de los dispositivos y medios digitales de la información, se analiza 
en términos generales el devenir de la construcción de subjetividades en entornos 
tecnológicos recientes y cómo ello construye una serie de sentidos culturales que 
obligan la modificación de la tecnología y en consecuencia de las plataformas de 
internet, refiriéndome explícitamente al paso de la Web 1.0 a la Web 2.0. 
 
2. Prácticas artísticas en red -  Tomando la perspectiva de los artistas inmersos en 
redes tecnológicas, abordo el sentido un poco arbitrario en la construcción de 
categorías artísticas, tomando como referencia el paso del arte objetual al arte de 
concepto. La descripción de propuestas de arte electrónico de redes es un punto 
determinante para establecer cómo éstas sobrepasan la categoría net.art. 
                                                 
2
  En su investigación sobre la globalización,  la metodología utilizada por Tsing en forma de viñetas dispersas sin una 
articulación evidente, deja ver un tratamiento de la información y su análisis a través de una multiplicidad de niveles 
que exige multiplicidad de visiones, resultando en una mirada panóptica. Así la investigadora muestra la 
incompatibilidad de miradas sin que ésta deba borrarse o tratarse de amoldar a un solo discurso. 
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3. Institucionalidad discursiva y museo -  Acercándome a la discusión de si un objeto 
es o no artístico, retomo nuevamente las disciplinas académicas del arte, y el 
proceso de legitimación para que una propuesta sea considerada como artística. Esto 
lo pongo en el contexto del arte electrónico de redes, intentando demostrar la 
dificultad en que se ve la teoría para asumir el desbordamiento de las prácticas 
artísticas en comunidad que tienen lugar en la cibercultura. Con esto introduzco los 
interrogantes: por qué las comunidades digitales son consideradas arte, cómo ha 
cambiado la definición de artista en el contexto tecnológico y de qué manera se 
pone en crisis el concepto de la representación. Teniendo en cuenta que en el museo 
es donde se ponen en práctica las teorías del arte, presento el conflicto que hay entre 
las exhibiciones de artes electrónicas y la naturaleza de las propuestas en red. 
 
4. Globalidad-  Presento aquí el “detrás de cámaras” de los procesos de arte 
electrónico de redes. Para ello abordo, desde los artistas, el pensamiento del 
movimiento mundial del software libre, y la manera en que crean códigos culturales 
mundialmente compartidos y posiciones de resistencia e interdependencia frente al 
sistema globalizado de la tecnología. Resalto la importancia del sentido local en el 
proceso de apropiación y creación tecnológica y la carga simbólica del entorno que 
conllevan las comunidades digitales de arte-comunidad, sin desconocer las 
implicaciones del trabajo con subalternos. 
 
Con las diferentes perspectivas anotadas, he intentado abordar la simbiosis 
arte/tecnología/redes/comunidad y las incertidumbres que de allí se desprenden sobre las 
estructuras de producción y circulación del arte frente al surgimiento de nuevos sentidos 
culturales. Las configuraciones que se abren en este punto son múltiples; el texto que 
presento pretende ser sugerente para continuar profundizando la realidad del arte desde uno 
de los ejes que reviste mayores transformaciones y que esta situado en la concepción de los 
medios electrónicos y las redes digitales de comunicación como campo creativo.  
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Aquí es de resaltar que los Estudios Culturales han sido decisivos para poder acercarme al 
trasfondo de esos cuatro lugares de mi investigación. Considero que las relaciones entre la 
cultura y el poder, lo local y lo global, así como la construcción de subjetividades en los 
campos de la comunicación tecnológica, que han sido referentes explorados a través de sus 
propuestas críticas, me aportaron elementos clave para ver cómo, explícitamente, las 
prácticas artísticas se relacionan con la informatización de la cultura.  
 
Quisiera señalar algo importante de la presentación del texto, el tema al no ser tratado bajo 
la lógica habitual, no presenta explícitamente antecedentes. La investigación tiene tantos 
antecedentes como perspectivas para analizar el objeto de estudio, es decir, hay 
aproximaciones a los antecedentes de los cambios culturales surgidos a partir de los 
cambios en las redes de comunicación, de los movimientos sociales relacionados con la 
tecnología y de las tendencias artísticas que trabajan con la tecnología de redes y los 
procesos comunitarios. Igual sucede con las conclusiones, las cuales no cuentan con un 
apartado específico dentro del texto, sino que se van desplegando al unísono con el análisis 
de acuerdo con la entrada temática de cada capítulo. Pienso que no sería conveniente 
presentar resultados definitivos de un tema con unos desarrollos tan cambiantes (además no 
sería deseable), intentando dejar abierto el camino para interrelaciones futuras que puedan 
surgir de las prácticas artísticas en redes electrónicas. 
 
Por último, el texto de la tesis lo he dispuesto en tres formatos, los cuales permitirán una 
lectura integral de sus contenidos: impreso, en digital y en internet.  
 
Este modelo fue necesario ya que mi problema de investigación es el arte electrónico de 
redes, cuyo soporte y dinámicas se encuentran en internet y en la relación con comunidades 
específicas, es así como el texto impreso permitirá un análisis de sus contenidos estáticos 
con referentes exactos a las direcciones virtuales, sin embargo, para tener un panorama 
completo es necesario ver los enlaces que se encuentran en internet; por ello en el cd 
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adjunto se encontrará el mismo texto en digital en donde se resaltan los hipervínculos que 
consideré necesarios para el acercamiento a las prácticas creativas, así como los referentes 
on line que me sirvieron de respaldo. En ambos casos no es posible sustraer estos 
hipervínculos de su soporte original, ya que perderían su funcionalidad, carácter y en 
muchos casos sus posibilidades multimediales y de enlaces con otros portales. 
 
El tercer formato en que presento la tesis es internet mismo. Desde el proyecto inicial, 
consideré necesario que los contenidos debían ser contextualizados sobre el mismo medio y 
con el mismo lenguaje al que se refieren. Así surgió la página web 
www.zonaenconstruccion.com, un proyecto un poco más ambicioso que permite ver la 
investigación realizada como un hipertexto dinámico que, espero, entre en diálogo con 
lectores, usuarios, artistas y comunidades. En esta web además del texto de la tesis y los 
hipervínculos mencionados, incluyo contenido seleccionado del trabajo de campo y 
espacios de retroalimentación en un intento por volver vivos y de alguna manera 
actualizables los resultados de mi proceso. 
 
Las ideas anotadas son la motivación principal de esta investigación, así los invito a entrar 
en esta Zona en construcción. 
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CAPÍTULO 1 
DINÁMICA DE LAS REDES DIGITALES 
 
 
Digifóbicos y digifílicos 
 
A propósito de su libro, que fue best-seller, Homo Videns. La Sociedad Teledirigida, 
Giovanni Sartori escribe: 
 
El contraste que estoy perfilando entre homo sapiens y, llamémoslo así, homo insipiens no presupone 
idealización alguna del pasado. El homo insipiens (necio y, simétricamente, ignorante) siempre ha 
existido y siempre ha sido numeroso. Pero hasta la llegada de los instrumentos de comunicación de 
masas los "grandes números" estaban dispersos, y por ello mismo eran muy irrelevantes. Por el 
contrario, las comunicaciones de masas crean un mundo movible en el que los "dispersos" se 
encuentran y se pueden "reunir", y de este modo hacer masa y adquirir fuerza…Así pues, aunque los 
pobres de mente y de espíritu han existido siempre, la diferencia es que en el pasado no contaban —
estaban neutralizados por su propia dispersión— mientras que hoy se encuentran, y reuniéndose, se 
multiplican y se potencian. Una vez dicho esto, la tesis de fondo del libro es que un hombre que pierde 
la capacidad de abstracción es eo ipso incapaz de racionalidad y es, por tanto, un animal simbólico que 
ya no tiene capacidad para sostener y menos aún para alimentar el mundo construido por el homo 
sapiens. (Sartori, 1998:53). 
 
En la misma línea Neil Postman da una mirada retrovisora a la escuela de Frankfurt y desde 
allí denuncia que la cultura ha sido secuestrada por la tecnología, indicando que la 
usurpación del poder en un golpe certero dado por ésta relegó el intelecto humano, 
poniéndolo a merced de microprocesadores y sometiendo el juicio de las personas a tal 
punto que devienen en objetos. El resultado: una “tecnópolis que se basa en un 
reduccionismo absoluto en el que la vida humana debe encontrar su sentido en la 
maquinaria y la técnica” (Postman, 1994:74) en donde la creatividad cultural no tiene 
cabida. 
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Lo anterior solamente para citar dos tesis que en forma elocuente denuncian la forma 
nefasta (a su parecer) en que la tecnología manipula la sociedad. Si yo fuera una 
adolescente que se esfuerza horas frente al computador para decorar Myspace o actualizar 
el fotolog, diría que esto fue escrito por unos viejos gagá, pasados de moda y que solo 
piensan que todo tiempo pasado fue mejor. Pero como no lo soy, me atrevo a decir que la 
discusión sobre si la tecnología nos está volviendo más brutos, más incompetentes, con 
menos capacidades para enfrentar la vida y demás, resulta poco contundente frente a lo que 
está pasando en las prácticas individuales y sociales que arrasan con toda nostalgia de lo 
que fuimos y que, en esa medida, exigen un pensamiento más propositivo frente a cómo 
manejar lo que se está dando y lo que vendrá.  
 
Es un hecho que paulatinamente el conocimiento se da cada vez menos por los canales 
tradicionales, es decir, por la lectura y la escritura, para darle paso a otro tipo de 
experiencias cognitivas centradas en lo multimedial digital y en el saber generado desde 
cada sujeto. Con todo lo que eso implique en términos de pérdida, porque “ya no se lee 
literatura…la gente no sabe escribir con lápiz y papel…hoy en día no se aprecia la 
belleza…”,  llama la atención que aún la crítica sobre el uso de los dispositivos digitales de 
comunicación se hace en referencia a un pasado de visión estrecha y terriblemente 
parcializado por principios y valores de una sociedad arraigada en preceptos moralistas y en 
algunos casos sesgado por intereses económicos. 
 
Elton John en agosto de 2007 alzó su voz para exigir el cierre de internet durante cinco 
años, ¿por qué haría una petición tan extravagante? La respuesta es simple: su último 
trabajo discográfico Rocket Man-The Definitive Hits solamente vendió 100.000 copias, que 
no le representaron los cientos de millones de dólares que esperaba. En una entrevista 
concedida al periódico londinense The Sun, el artista le echó la culpa a las descargas 
“ilegales” de internet y se lamentó por la destrucción de la música:  
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La gente ya no sale de casa para juntarse con otras personas a crear. En lugar de eso se sientan en casa 
y hacen sus propias grabaciones lo cual puede estar bien a veces, pero no presagia nada bueno….Creo 
que sería un experimento increíble cerrar internet completamente durante cinco años y ver qué tipo de 
arte se produce en ese periodo….Esperemos que el próximo movimiento en el mundo de la música tire 
abajo al internet. Salgamos a las calles, marchemos, y hagamos protestas, en lugar de sentarnos en casa 
y meternos en los blogs. (El País, 2007: web). 
 
Vista la situación desde el otro lado, la amenaza que insistentemente se denuncia por los 
detractores de los gadgets y de internet, esa tecnofobia intelectual, se da en gran medida por 
el analfabetismo electrónico y por la pérdida del control sobre la construcción de miradas y 
juicios de valor. Lo interesante del asunto es que, en medio de esta confrontación maniquea 
se visibilizan dos situaciones: por un lado, surge un nuevo tipo de exclusión social que no 
tiene nada que ver con la clase, raza y género, y por el otro, los detractores han tendido que 
utilizar la misma tecnología que atacan para hacer circular sus discursos.  
 
En el primer caso, aquellos que son inmigrantes digitales3 (Prensky, 2004:7) o que 
potencialmente estarán obligados a serlo, no conocen el manejo de las máquinas ni están 
familiarizados con su terminología, y realmente carecer de ese conocimiento no les produce 
insomnio; es más, en muchos casos le restan total interés al tema, no obstante,  por ejemplo, 
en el proceso de modernización del Estado entre otros muchos procesos similares, los 
trámites deben realizarse por medios digitales y en la guía del usuario se usan términos 
propios de la digitalización y envío de la información, sobre la cual no tienen la menor idea. 
Es ahí cuando se toma conciencia de las restricciones cognitivas sobre el manejo de esos 
canales; además, estos procesos, aunque se tornen totalmente populares, no implican un 
manejo automático de la estructura de los nuevos medios. El esfuerzo que se exige para 
interiorizar, encajar y tratar con naturalidad los objetos de tecnología avanzada evidencia 
una época de transformaciones culturales profundas en la interacción del ser con el mundo 
y sus formas de conocimiento, lo que significa que ya no es posible desligar el acontecer 
electrónico de las relaciones sociales y culturales, por más esfuerzo que se haga por 
                                                 
3
  Término utilizado por Mark Prensky para referirse a las generaciones que tardíamente llegaron a las tecnologías de la 
comunicación y por ello se les dificulta aprender su lógica y funcionamiento, en contraposición a generaciones más 
jóvenes (nativos digitales) para quienes no son nada nuevo los dispositivos e instrumentos digitales y quienes tienen 
tanta habilidad para manejarlos que hasta pueden crear sus propias herramientas digitales.  
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mantener el orden comunicacional establecido. La tecnología mediática, teniendo como 
máximo exponente al internet, que incluye protocolos, cables, transmisores, redes, 
navegadores, nodos, programaciones y distribuidores, plantea una distancia en las 
relaciones interpersonales sin que necesariamente la relación persona-persona sea 
reemplazada; es otra manera de producir sentido, y justamente por esa razón incluye una 
serie de acondicionamientos que, de no ser tenidos en cuenta, abren aún más la brecha que 
privilegia a aquellos que adquieren las habilidades de la informática tanto técnicas como 
simbólicas. 
 
El segundo caso es algo así como “bueno, usemos los medios de comunicación digital, 
siempre y cuando se guarde el decoro y la decencia”, palabras más, palabras menos, ésta es 
la misión de la Communications Decency Act, agencia estadounidense creada en 1996 para 
regular los contenidos nocivos en los nuevos mass media. Atendiendo al clamor ¡que 
alguien piense en los niños!, la CDA se dedica a rastrear en internet contenidos obscenos e 
indecentes y por lo tanto no aptos para menores de dieciocho años. Su labor de censura ha 
llegado a niveles tales que ha presentado un catálogo de “imágenes indecentes” (Rimmer: 
web) de arte que deberían ser sujetas a restricción en la red por mostrar desnudos o 
posiciones indecentes. La CDA también ha planteado como peligrosa una buena cantidad 
de comics y magazines, que consideran “pornografía infantil”4 (Dman, 2000:web), 
básicamente atacando las creaciones japonesas, aduciendo que por las diferencias culturales 
de ese país respecto a Estados Unidos, allí es de alta circulación la violencia sexual 
melodramática que muestra jóvenes semidesnudas presentadas como una forma de arte.  
 
La misma acción de censura se encuentra en el portal de fotografía más famoso del mundo: 
Flickr. Por ordenes gubernamentales quienes usen Yahoo! (dueño de Flickr) con base en 
Alemania, China, Singapur, Hong Kong o Korea no pueden “ver” todas las fotografías. 
Aquellas que muestran el cuerpo desnudo son alteradas con el programa safesearch que 
oculta las partes explícitas de la imagen convirtiéndola en “safe” (Flickr, 2007:web).  
                                                 
4
 Ésta es una comunidad creada por un activo miembro de la CDA 
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Estamos a un paso de declarar nuevamente a la Maja Desnuda como obscena, tal y como 
fue declarada en 1807 por la inquisición, y por la cual fue enjuiciado Goya.  
 
Es inquietante ver cómo la proliferación de dispositivos y la circulación masiva de todo tipo 
de información, hacen efervescer los pensamientos más radicales de la derecha, causados 
por las re-orientaciones culturales. Con esto me refiero a la modificación de 
comportamientos, códigos y prácticas sociales. No obstante, sus reclamos tienen poco eco, 
pues resulta ingenuo pensar que pueden detener la expansión de otros modelos de 
interacción, sensibilidad e interpretación relacionados con la tecnología, en pro de 
preceptos que sin lugar a duda tienen un halo de idealización que ha sido deconstruido 
sistemáticamente durante más de un siglo y sobre lo cual no hay manera de regresar a un 
consenso. 
 
El pánico moral suscitado no hace más que ubicarnos en otra situación; los cambios se 
están dando en la marcha y con seguridad cada vez serán más profundas las consecuencias 
del uso de las tecnologías en la construcción de conocimiento (nivel epistemológico) y de 
sujetos (nivel ontológico). Al introducir la tecnología en campos tan complejos como el de 
la creación artística, estas construcciones entran a ser determinantes y  modifican la 
relación entre entender, pensar y actuar dentro del arte, reclamando otro tipo de 
sensibilidades e identidades, que sobrepasan los conceptos estáticos tradicionales 
sobre creadores y espectadores. 
 
Si se aplica el concepto de Heidegger: “la técnica no es pues un mero medio, la técnica es 
un modo del salir de lo oculto. Si prestamos atención a esto se nos abrirá una región 
totalmente distinta para la esencia de la técnica. Es la región del desocultamiento, es decir, 
de la verdad” (Heidegger, 1994:89), se tiene entonces que la técnica responde a una 
relación filosófica que construye la verdad del mundo para conocerlo y en extensión para 
hacerlo habitable. Por lo tanto, la técnica trae a la luz otras formas de relación con la 
naturaleza y con lo social y ese hecho no es en sí mismo correcto o incorrecto, “lo que 
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amenaza al hombre no viene en primer lugar de los efectos posiblemente mortales de las 
máquinas y los aparatos de la técnica. La auténtica amenaza ha abordado ya al hombre en 
su esencia” [ibid]. En el caso de las tecnologías digitales de la información, todo depende 
de la carga cultural de los ojos que ven.  
 
En el informe del Proyecto Internet Catalunya (PIC) realizado entre 2001 y 2007, se 
concluye que:  
 
Se ha verificado lo que ya se sabía, que las nuevas tecnologías no encierran a la gente en casa sino que 
activan la sociabilidad. Considerar que el uso de Internet aísla y enajena es una patraña sin ninguna 
base científica…. (internet) es el elemento clave para la autonomía personal, política, económica y 
profesional. Cuánto más autónoma es una persona más utiliza Internet, y a su vez, este uso refuerza su 
autonomía (Castelles; Tubella, 2007:web).  
 
La relevancia de este estudio radica en que es el primero que se sustenta en bases 
estadísticas y no en meras especulaciones.  
 
Es evidente que los avances tecnológicos en los medios de comunicación y la ciencia se 
entrelazan e influyen en el rumbo de las prácticas culturales a nivel global; podría citar 
innumerables ejemplos de declaraciones espontáneas, textos académicos y acciones 
precisas que giran en torno a las percepciones, aprobaciones y desaprobaciones acerca del 
uso de dispositivos electrónicos y redes digitales; no obstante, mi interés es llevar estas 
manifestaciones a un nivel más abstracto, para entender las modificaciones sobre la 
construcción de identidades y subjetividades bajo la visión de la tecnología, tomándola 
como un elemento simbólico, tal y como plantea Alejandro Piscitelli: 
 
(Acuñada por Fernando Flórez -1989) …la expresión que postula a la tecnología como “un manojo de 
conversaciones” es controversial pero contundente. Nos referimos con ella al carácter antológicamente 
constitutivo de la palabra – yo ampliaría de los sentidos- en la invención de los objetos, en su 
apropiación y usos, así como en su eventual descrédito. Es decir, se trata de comprender que son las 
prácticas sociales las que inventan los objetos y no al revés”. [paréntesis fuera de texto]. (Piscitelli, 
2002:160) 
 
Por fortuna, las tesis alrededor de una visión positiva de la tecnología surgen desde 
diferentes voces, alentando las posturas que relatan la maleabilidad en la construcción de 
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identidades sobre bases o, mejor, fenómenos contemporáneos tecnológicos. Los cuales, sin 
detrimento de otras vertientes, se van definiendo en sociedades complejas a partir de 
dispositivos comunicativos.  “Es estúpida la idea de que la multiplicación de los contactos 
con el exterior es una amenaza contra la identidad, algo que se escucha a menudo…Creer 
esto presupone que hay una identidad desde siempre constituida así, y nunca fue el caso”, 
subraya Marc Augé en una entrevista concedida a Juan Arellano (Arellano, 2005: entrevista 
web). Esa multiplicación de contactos supone poder relacionarse con una gama ampliada de 
referentes de alteridad, que no solo se refleja en los otros vivientes, sino que incluye a la 
tecnología misma. La alteridad implica dos procesos complejos desde el punto de vista 
filosófico; inicialmente se da el reconocimiento del “otro” como diferente al “yo”, para 
luego reconocer el “propio yo en el otro”. Así, entendiendo a la técnica como un otro, pasa 
a ser parte integral de la sociedad y marca tendencias de reconocimiento de la propia 
existencia ya sea individual o colectiva. En cada dispositivo o máquina hay una extensión 
de humanidad inherente; sin embargo, al estar inmersa en un aparato, en un objeto, requiere 
inicialmente un reconocimiento de lo que es en sí mismo, para luego convertirse en una 
extensión que comparte características del otro, en este caso, humano.  
 
Considero que la ansiedad y el temor que causa la sensación de velocidad que producen las 
máquinas pone, en este sentido, en escena dos tendencias teóricas opuestas sobre los 
cambios tecnológicos: humanizados y deshumanizados. Son interpretados por un lado 
como posibilidad de hibridación, es decir un “yo con la tecnología”, y por otro como 
resistencia al cambio, “la tecnología diferente al yo”, visto como amenaza. Para 
comprender el debate sobre el estatuto actual de la tecnología en la configuración de las 
subjetividades contemporáneas, la primera tendencia resulta mucho más útil en tanto la 
apertura ideológica permite ver diferentes variables, sin que ninguna de ellas resulte 
inequívoca. Lo cierto es que las reflexiones al respecto se extienden en todas las posibles 
direcciones del conocimiento; la tecnificación por su propia naturaleza supera las barreras 
disciplinares académicas y posibilita una nueva perspectiva de la experiencia vital.  
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De la revolución industrial a la hipermediación 
 
Viendo el anterior panorama y para entrar a determinar cómo se dan los nuevos códigos 
culturales globalmente construidos y compartidos, se debe partir de un análisis del devenir 
tecnología-humanidad en periodos recientes. La complejidad del asunto estaría en plantear 
¿cómo se entretejen la tecnología y el sujeto para fabricar un nuevo esquema de 
subjetividad? entendiendo que la subjetividad se define a partir de los referentes del entorno 
y las posibilidades de representación condicionados a contingencias históricas y culturales. 
Así la construcción de sentido que conlleva la alteración permanente de las máquinas y la 
forma en que atraviesan directamente al sujeto y su estar en el mundo plantean la necesidad 
de entender las posibilidades de esa simbiosis.  
 
Durante el siglo XX, los debates sobre sujeto y tecnología invariablemente han evidenciado 
la experiencia del cambio tanto de los límites de la corporeidad humana como de la 
experiencia mental del ser y el habitar. La apología a la subjetividad que se instauró en los 
inicios del arte moderno que bien puede resumirse en la frase de Claude Monet “yo pinto lo 
que veo y no lo que otros acceden a ver” (Schneckenburger; Honnef, 1999:11) estaba 
directamente relacionada con la industrialización que modificó sustancialmente las maneras 
de transporte y producción, y de ahí los tiempos y los espacios sociales. Mirar por la 
ventana de una locomotora o asomarse a la calle ya no era un ejercicio contemplativo de lo 
que está ahí, sino la percepción de la movilidad traducida en rapidez. La velocidad pasó a 
convertirse en un estado que dominó la sensación de progreso, con una violencia implícita 
en el plano cognitivo, siendo “necesario comprender que ella (la violencia) es la cara 
opuesta de la construcción de sentido, es decir que no puede haber fijación de sentido sin 
aniquilación de otras visiones e interpretaciones” (Piscitelli, 2005:15). 
 
Para aproximarse a un entendimiento de la relación y paulatina simbiosis entre tecnología y 
sujetos, considero necesario hacer un breve paneo a través de cuatro interpretaciones que 
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asumen la disrupción de la técnica en relación con lo humano y que a mi modo de ver son 
enfoques claves:  
 
i) El movimiento Futurista, con el objetivo de devolverle a Italia la confianza en su cultura, 
proclamaba el imperialismo y se definía proclive a la guerra como garantía de 
supervivencia de los más fuertes. Esta fuerza contenida en el ser humano solamente podría  
alcanzar su mayor esplendor al superar los clásicos modelos estéticos y entender que con la 
crudeza de las máquinas se lograría la victoria de la renovación humana; ellas serían las que 
ostentarían el poder, decidirían por nosotros y determinarían los cambios.  En medio de este 
discurso, los futuristas consideraron el dinamismo, el movimiento y la velocidad presentes 
en el poder de la tecnología como un estadio sublime de la belleza y la única fórmula para 
conquistar el futuro. Pese a la extravagancia de sus afirmaciones, y desechando su filiación 
al nacionalismo extremo y las ideas bélicas, iniciaron la era de la “subjetividad de la 
máquina” a la que no es posible resistirse sino entrar en juego con ella.  
 
ii) Siguiendo la línea de la velocidad, Virilio traspone su significado a la guerra. No es 
nuevo que los avances en materia de comunicación y tecnología hayan visto la luz en 
proyectos militares concebidos en busca de mayor eficacia y rapidez en los campos de 
batalla.  Dentro de esta estructura, el sujeto es marginado como fuente de control para 
situarlo en un plano secundario en donde no obstaculice la eficiencia del sistema. La 
especie de subjetividad paradójica que declara Virilio se refiere a la estandarización y 
manejabilidad que deben demostrar los individuos si quieren integrarse a la red de infinitas 
conexiones que ofrece la tecnología: “el horizonte del sujeto es simultáneamente expandido 
y reducido” (Virilio, 2006:123). 
 
iii) El punto intermedio entre las dos aproximaciones lo proporciona Haraway, quien ve a la 
tecnología como cómplice en la deshumanización de la vida, al ser la herramienta que 
alienta los modelos económicos y políticos capitalistas a expandir sus espacios de poder a 
costa de aquellos que no están en la capacidad de competir con la velocidad de las 
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interfases microelectrónicas. Si esto sucede en una humanidad generalizada, el asunto se 
agrava al diferenciar esa humanidad, desvirtuando los ideales occidentales tradicionales 
para abrirle paso al reconocimiento de la diferencia de género y raza sistemáticamente 
marginada. La propuesta de Haraway para abordar la problemática tecnología/identidad, 
desarrolla una versión muy particular del cyborg,  “producto de las armas y la globalización 
del capital” (Mansfiel, 2000:159), como una invención con capacidades de interconexión y 
como un vehículo productivo para el cambio y la resistencia. Es innegable que la dimensión 
política es protagónica en este acercamiento, asimilando la tecnología al terreno cultural 
dentro del que no es posible desligar la máquina, la biología y la política, y en donde el 
cyborg es una metáfora de un sujeto político electrónico, que lleva al máximo la 
hibridación en donde “la tecnología no puede separarse fácilmente como algo diferente a lo 
humano” (ibid).  
 
iv) Haraway introduce en su tesis una variable muy pertinente al evidenciar a la tecnología 
como elemento constitutivo de la dimensión cultural, idea que es posible asimilar a la 
“tecnicidad mediática como dimensión estratégica de la cultura” (Martín-Barbero, 2004:67) 
acuñada por Martín-Barbero, lugar en que se manifiesta el descentramiento, la 
desterritorialización y la relocalización, y que asocia con otra modalidad de cyborg que 
retoma de Picon, para ilustrar que el asunto de la técnica no es instrumental, en tanto sus 
capacidades no están dadas por partes mecánicas y biológicas en un solo cuerpo, sino 
estructural en el sujeto que posee un cerebro electrónico moldeado por la virtualidad digital. 
La pregunta por la técnica y su relación con la subjetividad desemboca en este punto hacia 
una realidad cultural multifacética inseparable de lo humano que exige una reflexión 
ampliada al terreno de las identidades y las mediaciones. El saber lógico-simbólico a la luz 
del avance digital necesariamente debe verse atravesado por las lógicas del mercado y los 
flujos de información. 
 
Estas mediaciones y el tipo de conocimiento que exigen los recientes medios de 
comunicación altamente tecnificados rebasa los modelos tradicionales de formación 
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basados en la lectura y la escritura. Es decir, la cultura letrada ya dejó de ser el paradigma 
del saber y ha sido desplazada por una nueva clase de proceso cognitivo constituido por 
máquina/texto/imagen/sonido que requiere de nuevas herramientas epistemológicas para su 
abordaje. Además, la interconexión y la velocidad se han convertido en un asunto de 
globalidad consecuencia de la apertura de mercados, políticas mundiales y economía a 
escala planetaria, desplazando los modelos tradicionales de referencia asociados a las 
instituciones.  
 
Y aunque aún se concibe el mundo como logocéntrico y los sujetos deberían acoplarse a los 
diseños que ya han sido probados, la experiencia de lo social que esta coyuntura implica es 
producto del derrumbamiento (o conflicto) de la escala de valores establecida por el 
pensamiento occidental y la puesta en escena de unos nuevos integrados por sujetos con 
identidades divergentes que se construyen de acuerdo con su autodeterminación. Se diría 
que ésta es la condición posmoderna enraizada en los actos de libertad y de diferenciación.  
 
Sin lugar a dudas la tendencia a pensar la mezcla entre la mediación tecnológica en la 
construcción de identidades y subjetividades, desde cualquiera de las perspectivas que he 
anotado, y muchas otras más que seguramente tendrían cabida, siempre ha dado lugar 
nuevas posiciones de resistencia, resignificando los canales de expresión emocionales y de 
representación.  
 
Lo cierto es que el elemento transversal que palpita en cualquiera de las entradas a este 
tema es el elemento cultural. No obstante, es necesario anotar que la imposibilidad de 
simplificar y etiquetar “la cultura” ha sido abordada específicamente durante al última 
década con el amplio estudio de los fenómenos asociados a la globalidad y la tecnología, 
dando lugar a concepciones referidas a la desacralización del mundo, a los desanclajes, a 
los no lugares y a nuevas relaciones espaciales, que están reformulando los sentidos 
sociales dominantes. En esta dirección vale resaltar una reflexión de Félix Rodríguez 
González que traza sintéticamente la situación al definir que: 
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Estamos inmersos en una nueva revolución tecnológica, la llamada tercera revolución industrial o 
revolución de la información, los cambios, técnicos o sociales, son cada vez más rápidos. Vivimos en 
la sociedad de lo efímero de que habla Alvin Toffler … Siguiendo a la antropóloga Margaret Mead se 
puede decir que hemos pasado de una cultura posfigurativa, regida por esquemas tradicionales del 
pasado y donde los cambios eran muy lentos, a otra de orientación prefigurativa, guiada por la intuición 
del futuro.  (Rodríguez, 2002:49). 
 
Si bien los elementos que tradicionalmente examinan las culturas siguen siendo relevantes 
como es el caso de las costumbres, prácticas, códigos, normas y reglas, la dimensión virtual 
dada por aparatos electrónicos y la rapidez en la circulación de la información introducen 
facetas que complejizan la identificación de esos elementos. El cambio cultural es un hecho 
y allí los flujos de comunicación y los medios utilizados se ubican en protagónico, 
convirtiéndose en el terreno propicio para la exploración de las nuevas subjetividades en 
donde la tecnología no es simplemente un objeto de consumo con una relación de uso 
directa, sino que es un determinante simbólico de las sociedades, entrando a ser parte 
constitutiva de la construcción de lo que podría llamarse identidades-tecnológicas. 
 
Me conecto luego existo 
 
He llegado aquí al asunto de las redes digitales, siendo ésta la más reciente mutación 
tecnológica y de mediación que tienen a internet como su paradigma. Para establecer un 
acercamiento a ellas no es necesario determinar sus orígenes y funcionamiento; el escenario 
que aquí presento implica la sofisticación del conocimiento, la complejización en la 
construcción de identidades y la polifonía de interacciones con el saber, punto de partida 
para establecer entradas que le dan a lo visible igualdad de condiciones frente a lo legible y 
a la producción de conocimiento frente a la recepción.  
 
Sin desconocer que la tecnologización atraviesa todos los campos del saber, responde a 
contingencias históricas y tiene consecuencias en los comportamientos sociales, el asunto al 
centrarlo en los códigos y flujos de información se acerca en mayor medida a los referentes 
simbólicos implicados en las tensiones entre relaciones de producción y recepción, como 
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base de análisis para establecer las prácticas culturales dentro de las que evidentemente se 
están construyendo las actuales estructuras del individuo y sus subjetividades. 
 
La tensión entre la tradición análoga y las formas de un sistema on-line hacen que el mundo 
contemporáneo revalúe estándares y le permite experimentar de forma diferente el espacio-
tiempo. Para abordar este fenómeno es necesario visualizar la lógica que rige la “realidad 
paralela” de las redes virtuales, que revisten discontinuidades frente a la experiencia real en 
el mundo físico: el tiempo se disuelve en la inmediatez del acceso a la información y el 
lugar cambia sustancialmente en y desde las redes, y se asume como el entramado 
tecnológico virtual que lo soporta. 
 
El cambio epistemológico que se experimenta con la proliferación de las redes y su 
expansión a nivel global amplifica las posibilidades de intercambio convirtiéndose en un 
sistema orgánico que abre múltiples canales de expresividad. Como consecuencia, la 
dimensión digital-hipermedial ha sido un resultado de la sofisticación de las plataformas y 
rápidamente se ha instalado en la cotidianidad evidenciando nuevos planos cognitivos, 
consiguiendo que la experimentación técnica vaya de la mano con la innovación, o mejor, 
con la renovación estética, superando la visión de la técnica como el triunfo sobre la 
naturaleza, para entenderla como un complejo sistémico de producción de conocimiento y 
flujos de información.  
 
La primera fase de internet, llamada Web 1.0, consistente en una plataforma que permitía la 
creación de visualizaciones y textos estáticos programados en Hyper Text Mark Language 
(HTML), era únicamente actualizable y manejable por el administrador. Aunque la Web 
1.0 abrió infinitas posibilidades de acceso a la información y por ende al conocimiento, la 
interacción con sus contenidos se reducía al desplazamiento del cursor entre scrolls y links. 
Lo cierto es que en este modelo cada sujeto frente a una pantalla definía su mapa de 
navegación según sus intereses desde un solo dispositivo (el computador), accediendo a 
temas y expresiones que de otra manera no se podrían alcanzar. 
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La experiencia de la Web 1.0 está más emparentada, pese a sus grandes diferencias, con los 
mass media de mayor tradición, específicamente en lo concerniente a la producción y 
transmisión en una sola vía. Pero se separaba de ellos en temas como la medición de 
audiencias, dada las características de medición de la red: desde el principio los 
administradores podían ver de manera directa el comportamiento de los usuarios en sus 
páginas, sus recorridos dentro y fuera de sus web y -sin necesidad de estudios de terceros 
que llamaban a una pequeña muestra de público para conocer sus preferencias televisivas, 
radiales o impresas- podían contabilizar el número real de visitas a sus páginas y el número 
de clicks y, por consiguiente, de pageviews. Esa interacción con los hábitos de los usuarios, 
transforma para siempre la relación entre los autores y el público, pues de pronto ambos 
pueden estar en cualquiera de las dos posiciones. No hay una audiencia pasiva y un emisor 
activo y se diluye el precepto de trabajar sobre el concepto de un sujeto imaginario del que 
se desconocen los aspectos fundamentales.  
 
La relación con la web implicó sujetos que se instalaron desde una cultura compartida y 
empezaron a exponer experiencias, acciones e intereses diversos; allí inician las redes 
sociales actuales, en donde la comunicación se da verdaderamente en doble vía, es más se 
da en múltiples vías. 
 
Con el desarrollo de la Web 2.0, el crisol de posturas, aportes e intereses dinámicos se 
consolida como el fenómeno tecno-social, y, por lo tanto, cultural más relevante de lo 
corrido del siglo XXI. Según O´Reilly, principal promotor de la noción de Web 2.0, los 
principios constitutivos de ésta son siete: 
 
La World Wide Web como plataforma de trabajo, el fortalecimiento de la inteligencia colectiva, la 
gestión de las bases de datos como competencia básica, el fin del ciclo de actualizaciones de 
versiones de software, los modelos de programación ligera junto a la búsqueda de la simplicidad, el 
software no limitado a un solo dispositivo y las experiencias enriquecedoras de los usuarios. En esta 
nueva Web la red digital deja de ser una simple vidriera de contenidos multimedia para convertirse 
en una plataforma abierta, construida sobre una arquitectura basada en la participación de los 
usuarios. (Cobo; Pardo, 2007:127). 
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 El concepto anterior resume en buena medida la constante en la adaptación de la 
tecnología a las expectativas de los usuarios, es decir, el diseño de la web se basa en el uso 
popular que la gente genera como tendencia y de ahí parten sus transformaciones.  
 
Este fenómeno se entrelaza con lo expuesto por Clifford  Geertz en La Interpretación de las 
Culturas, en donde plantea una definición de la palabra cultura como “una red de 
significación que ha sido tejida por objetos y expresiones provistos de sentido” (Geetrz 
1973), concepto que ha sido de gran utilidad para los Estudios Culturales y su acercamiento 
a los mass media, ya que al aplicarlo les permite entenderlos como textos que proveen la 
materia suficiente para aportar en la construcción de significados compartidos en una 
sociedad específica. Los Estudios Culturales, con base en estos preceptos, adelantan una 
rehabilitación progresiva, en términos académicos, de los receptores como actores dotados 
de competencias para la interpretación y la resistencia, haciendo evidente que la 
comunicación de masas no es de una sola vía. Así el proceso de producción de los medios 
de comunicación soporta una construcción de lo simbólico de donde surge un nuevo 
espacio compartido: los receptores son tan productores como los productores, en el terreno 
de la significación. 
 
Esta perspectiva le abre paso al cuestionamiento de la “tecnología”. En lo expuesto, el 
acercamiento a los mass media se concentra en el contenido de aquello que transmite y las 
colaboraciones o relaciones desde las que pueden verse los agentes en un ámbito cultural 
particular. Con la Web 2.0, este acercamiento es inevitable, pero además conlleva 
implicaciones simbióticas con la tecnología; ésta es parte de la construcción de 
significados, representaciones, códigos y relatos; de esta manera la Web 2.0 es la 
herramienta por excelencia de la cibercultura. La nueva variable se sustenta en la evidente 
intención tecnológica de diseñar los accesos a la información tratando de acercarse al ritmo 
con que lo hacen la mente y las relaciones sociales, lo que permite unas apropiaciones más 
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fácilmente reconocibles y manejables, que se adaptan a discursos que no necesariamente 
deben seguir una línea dominante de posiciones y contenidos. 
 
El escenario que se presenta en frente tiene su origen en el paso de la sociedad en red a la 
sociedad-red. De esta manera la sociedad informacional instaura un tipo de poder centrado 
en comunidades virtuales unidas por nodos intraestructurados; desde esta matriz los sujetos 
se mediatizan haciendo evidente su adaptabilidad a la compleja experiencia tecnológica y 
encuentran maneras de estar en el “nuevo espacio público” aprovechando las posibilidades 
de las redes a través de gadgets, interfases, programas, hipertextualidad, codificación e 
interactividad, que por principio facilitan el intercambio de contenidos multimedia. Así los 
sujetos al adquirir la habilidad de la acción directa en la manipulación de las herramientas 
técnicas, renuncian a ser receptores pasivos en la infoesfera, o activos solamente en el 
terreno simbólico, al ser vistos como interpretadores de la información a la que acceden. 
Ello aunado a la libertad para interpretar su entorno, son elementos que reflejan 
mentalidades electrónicas que han evolucionado a la par con los avances tecnológicos. El 
conocimiento adquirido espontáneamente y por autoconvencimiento es encausado en la 
edificación de discursos puestos en la virtualidad electrónica que evidencian nociones sobre 
las cuales interactúan y entienden el mundo.  
 
Las identidades autoconstruidas se desarrollan con mayor fuerza a través de la Wide World 
Web como pieza importante de su universo simbólico, la cual a través de la sofisticación 
que ofrece el ciberespacio marca un nuevo recorrido alusivo a prácticas en comunidad que 
permiten socializar con extraños a partir solamente de una identificación ideológica. Así, ya 
no es posible entender la asociación solamente como grupo sino como red; es otra manera 
de estar juntos dentro de un mapa descentrado. 
 
En general la Web 2.0 es el terreno en el que es posible realmente aplicar conceptos como 
la inteligencia colectiva, del cual se derivan experiencias como las redes sociales, los 
agregadores de contenidos, los blogs, las comunidades virtuales y los espacios de contenido 
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compartido. Conceptualizada por primera vez por Pierre Levy, en el estudio encargado por 
el Consejo de Europa sobre las implicaciones culturales del desarrollo de las tecnologías de 
la información y la comunicación con soporte digital, la Inteligencia Colectiva  se refiere a: 
 
La puesta en sinergia de las competencias, de los recursos y de los proyectos, la constitución y el 
mantenimiento dinámico de las memorias comunes, la activación de modos de cooperación flexibles y 
transversales….Cuanto más se desarrollan los procesos de inteligencia colectiva – lo que supone 
evidentemente el cuestionamiento de numerosos poderes – mejor se apropian de los cambios técnicos 
los individuos y grupos y menos efectos excluyentes o humanamente destructores tiene la aceleración 
del movimiento tecnosocial. (Levy, 2007:13). 
 
Por mencionar solo algunas plataformas, facebook, twitter, myspace, flickr, hi5, blogs y 
skype son resultado de la compresión de la técnica con fines sociales al ser sistemas 
cooperativos en red que permiten el intercambio de ideas, artículos, imágenes, videos y 
todo contenido que pueda instalarse o transmitirse por internet. La manipulación de estas 
herramientas por su mismo diseño y por la interacción con otros, permiten colaboraciones 
directas para adquirir habilidades de maniobra y desdoblar capacidades de manejos 
tecnológicos. Uno de los elementos más interesantes de este tipo de desarrollos está en el 
poder acceder a ellos desde dispositivos móviles a través de programas de funcionamiento 
simple y de concepción orgánico-lógica, de modo que se pueden usar en todo momento, en 
cualquier lugar y por cualquiera.  
 
“Tal como la entiendo, la finalidad de la inteligencia colectiva es poner los recursos de 
amplios colectivos al servicio de las personas y de los pequeños grupos, y no a la inversa. 
Es pues, un proyecto fundamentalmente humanista, que vuelve a tomar a su cargo, con los 
instrumentos actuales, los grandes ideales de la emancipación de la filosofía de la luces” 
[ibid], plantea en el mismo informe Levy.  Sin embargo, no es solo eso, la Web 2.0 además 
de seguir el precepto del conocimiento de todos y para todos, adicionalmente a través de la 
acción colectiva reta esquemas de poder y demuestra cambios en las prácticas que hasta 
ahora solamente estaban destinadas a instituciones. En ocasiones un ejemplo vale más que 
mil palabras; por ello traigo a este texto una entrada del cinco de febrero de 2010, del blog 
de la Editora Creativa del portal www.lasillavacia.com: 
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A falta de policía, bueno es el Twitter (Lozano, 2010:web)  
En cuestión de minutos y como respuesta al llamado de una familiar, los twitteros de Bogotá se unieron para 
ayudar a una niña recién secuestrada. Ante la ineficacia de los medios a los que les solicitaron ayuda y la lenta 
reacción de la Policía en algunos casos, la liberación de la víctima unos minutos después es un triunfo para el 
Twitter y quienes saben en realidad para qué usarlo. 
 
Esta es la crónica de lo ocurrido, desde que recibió el primer mensaje pidiendo ayuda, de una de las personas 
que hizo seguimiento al hecho a través de la red. 
 
Por: Marcela Peláez, autora invitada. 
 
A las 3:55 pm recibí por el messenger del Blackberry un mensaje que decia: "Urgente. Buscamos peugeot 
plateado 206 llevan a mi sobrina secuestrada urgente si ven el auto llamarme 310XXX placa BYZ 260 o 
llamen a los taxis 111". 
 
Inmediatamente entré a twitter para ver si habían publicado este mensaje. 
  
En efecto, @CataG lo twittió y el mensaje empezó a regarse como una enorme bola de nieve: 
 
@elpalabrista La policía ya sabe.. pero fue hace minutos.. corro la voz si alguien ve el carro!! 35 minutes ago 
from Echofon in reply to elpalabrista 
 
@rosacris @amarilloazulado @LuisNova @kamiloklauss Es la hija de un amigo de mi jefe. Estoy 
confirmando más detalles.. 
 
@pipe1201 No se nada.. están buscando, apenas sepa más cuento.. 29 minutes ago from Echofon in reply to 
pipe1201  
 
Pasados seis minutos confirmaron la aparición de la niña: 
 
@gosunkugi Bogotá!.. parece que apareció.. esperando confirmación.. 23 minutes ago from Echofon in reply 
to gosunkugi  
 
Dos minutos mas tarde, @CataG confirmó a toda la red que replicó su mensaje que en efecto había aparecido: 
 
APARECIÓ!!!!!! La rescataron. Es sobrina de una persona que se llama Rodrigo Montenegro. No sé como 
fue el tema bien.. 21 minutes ago from Echofon 
 
@luisascoobydoo Bogotá.. parece que apareció.. esperando confirmación.. 
 
Al mismo tiempo, y mientras twitteaban la aparición de la niña, me llegaron tres mensajes de diferentes 
contactos del Blackberry diciendo:  "Acaban de informar que ya apareció la persona !La botaron y se llevaron 
el carro! Gracias por colaborar!". 
 
Algunos twitteros le enviaron el mensaje a @eltiempo y @semanadigital. Cuando el twittero le envió el 
mensaje a @eltiempo, su ultimo mensaje había sido sobre los 6 años de Facebook y en @semanadigital 
hablaban del candidato para el partido conservador (hmm...). 
 
Pero por ese lado no se pellizcaron, fue la comunidad la que difundió el mensaje de una manera mil veces más 
efectiva de lo que lo haría un medio. ¿Acaso este no es un gran ejemplo para revisar las políticas de las 
oficinas de bloquear estos sitios para que los empleados no se distraigan y se dediquen a pendejear en horas 
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laborales? ¿Y para que los medios se replanteen el poder de las redes sociales y no, simplemente, creen una 
presencia para que todo el mundo sepa que están allí, pero al final no sepan para qué se usan en realidad estas 
herramientas? 
 
Como dijo @MauricioJaramil hace 16 minutos: 
  
"Hito para Twitter, pero sé, gracias a los tweets se agilizó el rescate". 
  
Y @CataG hace 26:  
 
"GRACIAS!!... AY MI Dios.. acá no necesitamos policía.. tenemos Twitter!!!" 
 
*Si quieren ver lo ocurrido, pueden hacerlo en: http://twitter.com/CataG 
 
Además de ser un fenómeno inédito, la inteligencia colectiva a los pocos años de haber 
encontrado su herramienta ideal, ha demostrado ser eficaz, permitiendo su apropiación e 
inserción en los hábitos culturales de muchas sociedades. En esta colectividad, la idea de 
hacer parte de… es esencial. Desde siempre “la unión hace la fuerza”; sin embargo, esa 
“unión” contiene elementos que no invisibilizan las subjetividades, al contrario, las 
potencian de modo que conviven sin etiquetas en una posición horizontal. 
 
Los usos son los desencadenadores y, de alguna forma, aceleradores de los cambios en la 
tecnología de la información. Si bien los Estudios Culturales en el tema de las Industrias 
Culturales, específicamente los medios de comunicación, han sido críticos y propositivos 
para entender cómo los comportamientos culturales permean y de alguna forma dirigen los 
productos mass media5, con la tecnología de usos colectivos, este problema es otro, ya que 
son los agentes directamente los que a partir de su opinión dicen qué quieren, qué les 
interesa, con qué se sienten identificados, cómo se representan y lo mejor de todo, actúan! 
No solo desde elementos simbólicos sino con acciones propiamente dichas sobre los 
canales de distribución de información desde sus realidades culturales mezcladas. De 
manera evidente es la gente directamente la que marca tendencias minimizando la 
mediación. 
                                                 
5
   Asunto abordado ampliamente por Martín-Barbero quien resalta que no es ajeno para los medios el devenir de las 
sociedades y para las sociedades no es ajeno su reflejo en los medios: “Fue así como la comunicación se nos tornó 
cuestión de mediaciones más que de medios, cuestión de cultura y, por tanto, no sólo de conocimiento sino de 
reconocimiento”. (Martín-Barbero,1987:23). 
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CAPÍTULO 2 
PRÁCTICAS ARTÍSTICAS EN RED 
 
Clasificaciones y desclasificaciones 
 
¿Cómo es su propuesta artística? ¿De qué se trata el trabajo que está desarrollando?  
 
Los proyectos que hago considero que no es fácil clasificarlos. Cuando preguntan qué 
hago es necesario responder con un nombre, con una etiqueta, y a mí me cuesta responder. 
Considero que lo que hago está dentro de los parámetros del arte, incluso del net.art, 
bueno no totalmente, pero se deriva de inquietudes de lo artístico. En este momento mis 
dos principales proyectos son de distribución de software libre. Con mis compañeros 
Andrés Burbano y Gabriel Zea hicimos una recopilación de software libre que se puede 
utilizar en Macintosh y en Windows, se llama SLOW (Software Libre en OSX y Windows). 
El proyecto (Slow) como tal, como producto discernible o tangible, es básicamente un dvd 
en el que se encuentran las aplicaciones, que ni siquiera las hicimos nosotros, sino que las 
recopilamos. Lo que hicimos fue una pequeña documentación para que la gente los pueda 
empezar a utilizar. Estamos en la edición del primer año del proyecto que empezó como 
una idea para Bogotrax y a partir de ahí hemos participado en algunos eventos de software 
libre.  
 
Como tal el software puede ser una forma de arte si se produce bajo ciertas condiciones y 
bajo ciertas intenciones. Sin embargo, el dvd que estamos trabajando no tiene 
necesariamente esas características, pero sí es soporte para una producción interesante. 
La cultura libre del open source, de la información accesible y transformable, que me 
parece que es uno de los conceptos más importante de las culturas libres, es lo que lo 
acerca más a los criterios de lo artístico. En particular muchas de las herramientas que 
distribuimos y usamos están orientadas a artistas, pretendiendo con el software aportar a 
la creación y transformación de ciertos objetos o productos. Allí hay una dimensión 
comunitaria, colectiva del uso de esas herramientas que hace que sean pertinentes dentro 
del campo creativo.  
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Esto se aplica a otro de los proyectos que desarrollo igualmente con el grupo Slow y 
Alejandro Araque, que en este momento se encuentra trabajando en la Universidad 
Pedagógica Nacional, Regional Valle de Tenza.  El proyecto se llama Sutatenza sin 
Cables, que se enmarca dentro del proyecto Sutatenza Educativa, que consiste en el 
desarrollo e instalación de una red inalambrica abierta, y una serie de servicios y 
tecnologías que pueda soportar los procesos culturales y de comunicación en la 
comunidad del Valle de Tenza.  En este proceso somos uno más de los actores en una red 
mas amplia de personas y estamos colaborando en una serie de acciones con líderes de la 
zona, como Araque, quien está convocando a varios artistas de Bogota y otras zonas del 
país para hacer proyectos en la región.  Nuestro papel no consiste en la creación de obra 
en la zona, más bien en el desarrollo de una plataforma tecnológica sobre la que se puedan 
desarrollar procesos creativos y culturales por parte de los mismos habitantes, haciendo 
radio por internet, video, escribiendo en blogs, wikis y comunicándose por canales de irc.  
La forma de trabajo en este proyecto se acerca a la de la implementacion tecnológica que 
haría un grupo de ingenieros; sin embargo nuestra forma de trabajar se acerca a la puesta 
en práctica de la apropiación de la tecnología de la que hablaba anteriormente, usando 
componentes que se pueden conseguir en el mercado local,  configurando la plataforma de 
manera que pueda ser apropiada por la misma comunidad, usando software libre y 
escribiendo o refiriendo documentación disponible. Esto permite que la red se expanda 
sobre la base comunitaria y que sea adaptada por ellos, sin necesidad de formas 
centralizadas de control o administración. (Martínez, 2007:Entrevista Nº1). 
 
¿Qué tienen de particular estas afirmaciones? Las he seleccionado para abrir este capítulo 
porque me permiten acercarme a una práctica que resulta interesante para leer la 
correspondencia entre la teoría y las prácticas artísticas.  
 
El texto anterior es un aparte de la entrevista al artista plástico Camilo Martínez. Allí él 
habla de etiquetas, en referencia a definir el lugar desde donde habla, desde donde debe ser 
visto para que su trabajo tome validez dentro de los circuitos artísticos. Sin embargo, hay 
un toque de inconformidad porque no existe una identificación dentro del sistema arte que 
concuerde totalmente con las características de su producción.  
 
Quisiera acercarme a este asunto a partir de un breve repaso al surgimiento de las 
clasificaciones. La disciplina académica teórica que establece la construcción de un 
discurso que dota de sentido a las obras artísticas es la Historia del Arte, que en términos 
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generales adelanta procesos de análisis de los asuntos relativos a la obra y su autor, el 
conocimiento de las técnicas de factura para determinar el estilo, la reconstrucción 
historiográfica de las piezas, los elementos formales en la búsqueda de significados y 
sentido, el establecimiento de la evolución de las corrientes y su surgimiento en 
determinado contexto social con sus valores asociados. La aparición de esta historia, 
durante el periodo renacentista, marca la diferencia entre artesano (quien produce piezas en 
serie) y artista (quien produce piezas únicas), así la historia se concentró en las creaciones 
artísticas teniendo como sus objetos de estudio principales la pintura, la escultura y la 
arquitectura, los cuales en su conjunto fueron denominados Bellas Artes6. Aunque 
supuestamente la noción de Bellas Artes como concepto entró en desuso su fantasma aún 
ronda buena parte de la institucionalidad en esta área7. 
 
Con el inicio de la industrialización, finalizando el siglo XVIII, se radicaliza aún más la 
oposición entre el producto artístico, denotado por un carácter exclusivo y el producto 
industrial caracterizado por ser un trabajo producido en serie a gran escala. A raíz de esta 
posición, se aumentaron las galerías y colecciones privadas, se crearon las primeras 
academias de bellas artes, se instituyeron los museos y aparecieron los especialistas como 
críticos, galeristas y coleccionistas. 
 
 Posteriormente, la historia del arte con sus dos más destacadas especializaciones 
emparentadas, la teoría del arte y la crítica artística, durante el siglo XX ampliaron las 
categorías de análisis para proveer una idea más cercana del campo del arte con la intención 
de ponerse en sintonía con aquello que estaban proponiendo los creadores. Así entran 
conceptos como mercado del arte y exhibiciones artísticas (museografía y curaduría de 
exposiciones), que apuntan a definir los canales y circuitos de circulación de las obras, los 
                                                 
6
  Las Bellas Artes son: arquitectura, danza, escultura, música, pintura y literatura. Con la aparición de las producciones 
cinematográficas, el cine entró a ser “el séptimo arte”. 
 
7
  Un ejemplo de esto es el Circulo de la Bellas Artes de Madrid, una entidad cultural privada sin ánimo de lucro 
declarada "Centro de Protección de las Bellas Artes y de Utilidad Pública". Desde su creación, ha desarrollado una 
importante labor de alcance internacional en el campo de la creación y la difusión cultural. 
**************////////////////////////////////////http://www.zonaenconstrucción.com///////////////////////////////*************** 
*****/////////////////***** 39 
referentes de otros campos apropiados por los artistas, así como las cuestiones estéticas que 
se alejan de la belleza. A mi parecer, el giro teórico más interesante se da en la primera 
mitad del siglo XX y lo aporta Arnold Hauser, al relacionar en su Historia Social de la 
Literatura y el Arte (Hauser, 1951) los contenidos simbólicos y la producción artística con 
la visión crítica propia del marxismo, lo que resultó en una historia del arte matizada con 
relaciones económicas y sociales, exponiendo por primera vez cómo actúan para determinar 
los condicionamientos de la producción artística ligada a su contexto.  
 
De todas maneras, un poco al margen de la historia, resalto que no en vano unos años antes 
tuvieron lugar los escritos de Walter Benjamín, quien es decisivo para entrelazar la 
industrialización y la reproducción técnica. En su ensayo La obra de arte en la época de la 
reproductibilidad técnica (Benjamín, 1935), problematiza la desaparición del aura de la 
obra de arte en términos de arraigo y unicidad (aquí y ahora) y de autenticidad (original 
único) a manos del avance técnico que desató la posibilidad de reproducir las imágenes a 
gran escala, lo cual implicó abrir el camino a la crítica artística, al entendimiento y la 
resignificación de los elementos que por tradición caracterizaron los trabajos artísticos y, en 
consecuencia, posibilitaron el acercamiento al acelerado cambio en las estructuras 
culturales. Así dejó de ser una antítesis la obra de arte y la producción (o reproducción) en 
masa. 
 
El concepto de artista viene tras un periodo de la modernidad enteramente dominado por el 
Arte como aquel que revelaba la verdad (idea) y era ejercido por individuos geniales con 
una sensibilidad especial que los hacía únicos y en extensión a sus obras. Para profundizar 
un poco vale retomar la energía del romanticismo a la cual le debemos la amplia difusión 
de ese ser original, autónomo, sensible, emotivo, intuitivo, independiente y libre. La 
representación del artista que hoy ronda en lo social es heredada en gran medida de ese 
periodo y se asocia directamente con la idea de arte, pues es el artista el que hace arte. 
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Benjamin teoriza de manera experiencial el desplazamiento de ese tipo de significados 
tradicionales, derivado de la aparición de procesos tecnificados, los cuales permitieron otras 
formas de ver el mundo, lo cual exigía nuevas sensibilidades o, dicho en otros términos, 
una exploración de sensibilidades ocultas.  
 
Benjamin exploró en su escrito los diversos modos de reproductibilidad tanto de la obra 
como de su imagen, y se aproximó al cambio fundamental en la recepción del arte, a través 
de un acercamiento distinto: disperso-exhibitivo más que cultual-ritual. De otra parte, 
planteó la ingerencia de la técnica en la producción artística misma lo que modifica 
cualitativamente su naturaleza y la naturaleza del artista. Preguntarse por el original, en una 
cadena de reproducción artística no tendría sentido alguno. 
 
Vale señalar que a finales del siglo XIX e inicios del XX es el momento en que 
definitivamente se separa la técnica (la habilidad del saber hacer) de las ideas (la audacia 
del pensamiento), para ilustrar este punto, traigo las palabras de Félix de Azúa:  
 
…distinguir entre un buen y un mal Miró es cosa traída de los pelos y de mucho refinamiento, pero 
distinguir un buen Duchamp de uno malo, no es que sea difícil, es que es un disparate e indica que no 
se entiende nada de Duchamp. En Duchamp todo son ideas y solo ideas. Y las ideas, como todo el 
mundo sabe, no tienen cuerpo y son, por lo tanto, todas ellas hermosísimas. (De Azúa, 2003:62) 
 
Volviendo a la historia del arte, con la explosión de las vanguardias, la permeabilidad del 
arte hacia la utilización de elementos masivos, reproducción a gran escala, tecnologías, 
lenguajes, iconografías, comportamientos e intenciones de otras tendencias creativas y 
culturales, y la desacralización del artista, la teoría disciplinar no tuvo más remedio que 
ampliar sus clasificaciones, pero insistiendo en la naturaleza de los medios que se utilizan y 
en el producto netamente artístico, dejando al margen los procesos culturales en los que 
están inmersos. 
 
Es larguísima y hasta avasalladora la lista de movimientos que se desataron durante el siglo 
XX y que la historia del arte tuvo la precaución de incluir en su catálogo: impresionismo, 
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puntillismo, fauvismo, expresionismo, cubismo, futurismo, ready-made, dadaísmo, 
surrealismo, orfismo, el cubofuturismo, constructivismo, primitivismo, naturalismo, 
abstraccionismo, rayonismo, suprematismo, neoplasticismo o de stijl, expresionismo 
abstracto, tachismo, arte óptico, arte cinético, escultura abstracta, madi, movimiento 
moderno o racionalismo (bauhaus), arte naif, arte povera, informalismo, minimalismo, 
minimalismo povera, arte nacionalista, ruptura, fotografía, abstracción posmoderna, 
abstracción postpictórica o colour stain painting, nuevo realismo, realismo social, 
neoexpresionismo, figuración, transvanguardismo, arte antiacadémico, neo plasticismo, 
ultraísmo, simultaneísmo, muralismo, arte pop, neo realismo, postminimalismo, 
postminimalismo antiform, conceptualismo, conceptualismo lingüístico, happening, 
performance, instalación, land art, body art, mail art, videoarte, arte cibernético, net.art, 
web art, arte genético, arte electrónico, arte interactivo, arte digital, arte por computador, 
arte generativo, arte evolutivo, arte evolucionante, arte orgánico, arte fractal, arte viviente, 
pintura artificial… entre otras. 
 
En pleno auge de los Estudios Culturales y todas sus derivaciones, Nelly Richard nos 
recuerda que éstos: 
 
… han estimulado prácticas de saber que nacen de la intersección entre construcciones de objetos y 
formaciones de sujetos: entre el adentro de la máquina académica y los afueras múltiples que 
desbordan los archivos y las bibliotecas del saber canónico, abriendo formas de conocimiento en-
acción ligadas a zonas de conflictos sociales, de intervención cultural, alternativos al formato 
universitario. (Richard, 2008:web) 
  
Siguiendo esta línea en el campo del arte, el debate que ya lleva más de diez años entre la 
Historia del Arte y los Estudios Visuales, recoge esta sinergia para ampliar la concepción 
fundamentalista y autoreferenciada del “Arte” para centrar su análisis en la “imagen”, lo 
que implica un desplazamiento de las reflexiones sobre la producción visual y ensancha el 
espectro de perspectivas al incluir otros factores culturales como la subjetividad, la 
identidad, la representación y la producción de sentido, no solamente de lo artístico, sino de 
todas la imágenes que circulan (publicitarias, televisivas, cinematográficas, gráficas, etc.). 
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Así por ejemplo Ernest van Alphen se vale de las palabras de Douglas Crimp para 
establecer su idea de que los Estudios Visuales no están en contra de la historia del arte, 
sino que utiliza unas genealogías diferentes dentro de las cuales se han constituido los 
objetos y las prácticas culturales:  
 
·Lejos de abandonar la historia, los estudios culturales intentan reemplazar esta historia del arte 
cosificado por otras historias… Lo que está en peligro no es la historia per se – lo que, en todo caso, no 
deja de ser una ficción- sino qué historia, la historia de quién, la historia con qué propósito (Crimp.)·… 
Crimp hace esta afirmación en el contexto de un debate sobre el esfuerzo de los historiadores del arte 
por insertar el trabajo de Andy Warhol en la camisa de fuerza de las convenciones historico-artísticas; 
así fue como se canonizó Warhol. Sin embargo, esta admisión en el dominio de las bellas artes se hizo 
a costa de obviar cuestiones centrales planteadas por el trabajo de Warhol. Su obra exige que 
reconsideremos el significado del consumo, el coleccionismo, la visibilidad, la celeridad, la sexualidad, 
la identidad y la individualidad. Estas cuestiones pueden analizarse como temas, o como hizo Warhol 
en su obra, a través de una actividad crítica. Pero las prácticas disciplinares de las historia del arte se 
sienten intimidadas cuando se enfrentan a obras que no solo tematizan estas cuestiones, sino que 
también intervienen o participan en ellas. (Van Alphen, 2006:80). 
 
Como complemento a esta posición, José Luis Brea plantea abiertamente la disyuntiva en la 
que se encuentran las teorías académicas del arte frente a la apertura de la imagen y su 
reconocimiento como una instancia de significado tan valiosa como la iconografía artística: 
 
La cuestión para las “ciencias del arte” se convierte entonces de en un mero reto (de nuevas 
ampliaciones de las “casa común”) en un dilema. O bien reconocer definitivamente que no hay un 
verdadero “diferencial” epistemológico entre ese ámbito extendido de objetos visuales y el de las 
prácticas artísticas… o bien aceptar que aparece un cada vez más vasto dominio de experiencia que es 
ajeno a sus potencias critico-analíticas pero que ostente por su parte capacidad creciente de impulsar y 
promover efectos de simbolicidad en las sociedades actuales.” (Brea, 2006:5) 
 
No obstante lo importante que son estas reflexiones, si la imagen es el asunto primordial de 
los Estudios Visuales, acercamientos como SLOW realizados por el grupo que integra 
Martínez, quedarían sin un nicho específico desde donde se puedan analizar; ciertamente se 
alejan de los objetos o procesos habituales del arte y no están referidos a la imagen. En este 
punto es pertinente introducir un asunto a mi parecer esencial: ¿Cuál es el objeto de los 
Estudios Visuales? W.J.T Mitchell da unas luces al respecto al afirmar que: 
 
…desde el punto de vista de la Historia del arte en el posmodernismo, parece evidente que la última 
mitad del siglo ha minado contundentemente cualquier noción de arte puramente visual. Las 
instalaciones, los soportes mixtos, las performances, el arte conceptual, el arte de ubicación específica, 
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el minimalismo y el tan cacareado regreso a la representación pictórica, han convertido la noción de 
opticalidad pura en un espejismo que se aleja en el espejo retrovisor. Para los historiadores del arte, 
hoy por hoy, la conclusión más fiable sería que la noción de una obra de arte puramente visual fue una 
anomalía temporal, una desviación de la tradición mucho más longeva de los medios mixtos e híbridos. 
(Mitchell, 2003:20).  
 
Problematizar la noción de “lo visual” acentúa el desbordamiento de la disciplina teórica 
acerca del arte e instala un espacio crítico más productivo y cercano a la realidad empírica.  
 
Otro acercamiento que podría servir para aclarar el objeto de los Estudios Visuales, en 
palabras de Joanne Morra en su introducción a la Revista de Estudios Visuales num #2, a 
propósito del escrito de Mieke Bal El esencialismo visual y el objeto de la cultura visual, 
afirma que este texto: 
 
…constituye un complejo compromiso con las cuestiones de disciplinariedad, metodología y objeto. 
Mieke Bal, estratégicamente, introduce y desarrolla su argumentación proponiendo una crítica negativa 
del estado presente de los estudios de la cultura visual: está interesada en derribar aquello que ha sido 
con el fin de reconstituir aquello que puede ser. Siguiendo este espíritu, y la noción de 
interdisciplinariedad de Roland Barthes entendida como el potencial para la creación de un nuevo 
objeto de estudio que no pertenezca a nadie, Mieke Bal aborda las diferencias entre los campos de 
estudio, disciplinas y movimientos y el control al que se someten sus límites y fronteras; las 
definiciones de lo visual como si se tratase de algo ajeno a la cultura; la complicada noción de cultura y 
el lugar problemático de los estudios culturales; el espinoso uso de lo sublime; y la búsqueda del objeto 
de estudio y sus consecuencias metodológicas. Postulando la visión como sinestésica, Mieke Bal es 
capaz de proponer un entendimiento complicado del objeto –la visualidad- como fenómeno enraizado, 
entre otras cosas, en formas de visión, historicidad, contexto social, el nexo entre poder/conocimiento, 
percepción, y fenomenología. A partir de esta estratégica y necesaria crítica negativa, comienzan a 
emerger nuevos modos de concebir los estudios de la cultura visual a medida que se desarrolla su 
actividad: el entendimiento performativo del objeto y de la metodología; la crítica autorreflexiva de 
ambos; su análisis y vínculo con la pedagogía; y su examen histórico-analítico de las instituciones. 
(Morra, 2004:8). 
 
A partir de estas aproximaciones se empieza a dilucidar que el inconveniente de lo nominal 
de los Estudios Visuales está en que no se centran solo en el ver si no en la acción, en la 
puesta en escena de eso visual. Esta batería de herramientas teóricas será de mucha utilidad 
para acercarse a las obras encontradas en el trabajo de campo. 
 
Volvamos a la praxis. La revista El Niuton ¿Diseño, Ciencia, Arte, Tecnología?, 
publicación digital colombiana, dedicada a visibilizar trabajos artísticos interdisciplinarios, 
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en un compromiso con las problemáticas contemporáneas y el contexto colombiano, en su 
edición Nº 5 hace una reseña acerca de los proyectos Sutatenza sin Cables y BereBere, 
creados también por Matínez y asociados:  
 
El objetivo de este proyecto es construir y poner en marcha una red inalámbrica educativa y 
comunitaria en el pueblo de Sutatenza, ubicado en el sur oriente de Boyacá. Esta red inalámbrica no 
solo proveerá internet a los habitantes, sino que le permitirá crear y consultar sus propios contenidos: 
páginas web, video, sonido, documentos, etc…  
 
BereBere es un instrumento móvil capaz de capturar vídeo, audio e información de sensores (CO2, 
electrosmog, g.p.s, redes wireless, temperatura, humedad...). Utilizando tecnologías abiertas (software 
libre, hardware libre) recorre la ciudad invitando a sus habitantes a participar tanto en la creación de 
contenido como su difusión y discusión. Los datos recolectados por berebere son procesados para 
generar mapas y visualizaciones, los archivos de registro de cada recorrido están disponibles en la 
página del proyecto para quien quiera usarlos. Inicialmente fue un computador en una maleta sobre un 
vehículo de tracción humana, pero actualmente puede correr en cualquier computador con 
GNU/LINUX. BereBere usa python, kismet, k2o y arduino entre otros. (El Niuton, 2007:95) 
 
Con las mismas palabras citadas por El Niuton se introduce el portal de Sutatenza sin 
cables, proyecto desarrollado por Camilo Martínez, Gabriel Zea y Alejandro Araque, 
quienes encontraron una posibilidad de hacer confluir el pasado con el presente en 
referencia a la tecnología y la comunidad. Tomando el antecedente de Radio Sutatenza, hito 
en el desarrollo de la comunicación comunitaria y educativa en Colombia, el grupo de 
creadores hace una metáfora en términos filosóficos y técnicos entre lo sucedido en los 
años 40 en el Valle de Tenza y las posibilidades de comunicación en la primera década del 
siglo XXI referidas a redes inalámbricas libres, comunitarias y autogestionadas. Al respecto 
Martínez plantea:  
 
Incluso en la misma estructura y funcionamiento de las dos tecnologías podemos encontrar 
parentescos que las acercan (se basan en la transmisión de ondas de radio, solo que a 
frecuencias diferentes, y en el caso de la primera se transporta sonido, en la segunda, 
datos). Igualmente en ambos casos el desarrollo colectivo, tanto de las infraestructuras 
como de los contenidos soportados por ellas, es de importancia fundamental y sólo es 
posible cuando éstos han sido construidos y apropiados por la misma comunidad”. 
(Martínez, 2010:Entrevista Nº5). 
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Berebere es un proyecto que guarda relación con el anterior, pues por su misma concepción 
y la posibilidad de su uso a manera de red pública, pretende hacer ver de una manera crítica 
la tecnología, alejándose de los paradigmas que existen sobre ella en el mercado y el uso o 
lugar que debe tener en una sociedad global. 
 
Estos dos proyectos participaron en los Salones Regionales de Artistas en 2007 y en 
Med07- Encuentro Internacional de Medellín 2007/Prácticas Artísticas Contemporáneas 
respectivamente, además Slow hace parte de Net.art Colombia: Es feo y no le gusta el 
cursor, todos ellos eventos artísticos de gran relevancia en Colombia. En los tres trabajos 
reseñados se evidencia el momento en que el arte y la tecnología informática se funden, 
propiciando que la movilidad y la interconexión entren a ser un elemento clave para 
cartografiar el presente y, por supuesto, para modificar la dimensión perceptiva en tanto 
genera interacción, intercambio y construcción cultural de ese presente no solo en la 
corporeidad artística, sino que se amplía a la corporeidad virtual-social-cultural. El 
concepto de Red toma especial importancia de modo que las potencialidades de la web se 
articulan al ámbito de las redes haciendo visible no sólo en dónde se está sino qué se está 
haciendo y qué está pasando; la producción de sentido desde la creación mediada por la 
tecnología es un lugar vivo que se da en la relativización del espacio-tiempo-materia en un 
aquí y ahora efímero, involucrándose en un sistema orgánico e interdependiente con la 
sociedad, con la comunidad y no con un circuito establecido.  
 
Los tres trabajos reseñados sobrepasan el término net.art con el cual se les asocia dentro de 
las clasificaciones académicas del arte. Sobre este término, Martínez plantea:  
 
En principio net.art es una etiqueta, una clasificación de la historia y la teoría que permite 
ubicar allí trabajos que están hechos por y para la red, y fue importante en cierto momento 
para entender cómo ciertos artistas empezaban a utilizar las redes telemáticas para hacer 
trabajos que reflexionaban sobre el uso de esas mismas redes, sobre sus características 
políticas, culturales o formales incluso, de ese contexto tecnológico particular. Pero 
además el concepto net.art sirvió para poder nombrar y poder entender esas propuestas, 
pero el uso de la red es discorde con ese término, porque se puede tener una video-
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instalación conectada a internet y no es necesariamente net.art porque no está solo en la 
red. O quienes usan teléfonos o telefonía celular tratando de crear redes de personas, eso 
no es utilización de la red, pero esa forma de apropiación plantea ideas que se derivan del 
uso de la red, es decir, ya no únicamente el “trabajo en red” tiene que suceder en internet. 
O el trabajo con tecnologías digitales no necesariamente pasan por la red, pero muchas 
veces se heredan cosas importantes de ese medio para la comunicación. Por eso me parece 
que el término (net.art) no funciona tanto pero eso es lo interesante”. (Martínez, 
2007:Entrevista Nº1). 
 
Net.art o no net.art 
 
Es evidente aquí que trabajos de este tipo no se dejan encuadrar con facilidad en rótulos 
propuestos por la historia y teorías del arte. Echémosle un vistazo al término. A partir de 
una búsqueda on-line, el portal más popular dedicado al net.art es net.art – arte en la red 
explica en el link dedicado a la historia de esa tendencia artística, que el origen del término 
net.art se debe al artista esloveno Vuk Cosic y fue relatada por Alexei Shulgin, uno de los 
más activos net.artistas, de la siguiente manera: 
 
>>origen del término net.art 
>>una descripción a cargo de Alexei Shulgin 
>>pass ************ 
------------------------------------------------------------ 
To: nettime-1@Desk.nl 
Subjet: nettime: net.art – the origin 
From: Alexei Shulgin <easylife@hawk.glas.apc.org> 
Date: Tue, 18 Mar 1997 01:05:08 +0300 
Organisation: moscow wwwart centre 
References: <Pine.SUN.3.95.970308103406.11504C-100000@unix1.netaxs.com> 
Creo que ya es hora de aclarar el origen del término “net.art”. En realidad es un “ready made”. En diciembre 
de 1995 Vuk Cosic recibió un mensaje, enviado por un mailer anónimo. 
Debido a una incompatibilidad de software, el texto era un abracadabra en ASCII prácticamente ilegible. El 
único fragmento que tenía algún sentido se veía algo así como:  
 
[...]J8~g#|\;Net. Art{-^s1 [...] 
 
Vuk quedó muy impresionado: la red misma le había proporcionado un nombre para la actividad en la que 
estaba involucrado! E inmediatamente comenzó a usar este término. Unos meses más tarde reenvió el 
misterioso mensaje a Igor Markovic, que logró decodificarlo correctamente. El texto resultó ser un vago y 
controvertido manifiesto donde el autor culpaba a las instituciones artísticas tradicionales de todos los 
pecados posibles, declarando la libertad de la autoexpresión y la independencia para el artista en Internet. 
El fragmento del texto mencionado, tan extrañamente convertido por el software de Vuk, decía (cito de 
memoria): 
[*]"All this becomes possible only with the emergence of the Net. Art as a notion becomes  obsolete...”, etc. 
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Así que el texto en sí no era demasiado interesante. Pero el término que indirectamente trajo a la vida ya 
estaba en uso por aquel entonces. Pido disculpas a los futuros historiadores del net.art - ya no disponemos de 
ese manifiesto-. Se perdió el verano pasado, junto con otros preciados datos, luego de una trágica rotura del 
disco duro de Igor. 
Me gusta muchísimo esta extraña anécdota, porque es una ilustración perfecta del hecho de que el mundo en 
que vivimos es mucho más rico que todas nuestras ideas que tengamos acerca de él. 
Alexei 
................................................ 
......moscow wwwart centtre...... 
http://suncite.cs.msu.su/wwwart 
---------------------------------------------------------------- 
(Argote, 2001:web) 
 
Esta mundialmente famosa anécdota es esencial para rastrear la ruta que siguieron este tipo 
de prácticas artísticas, para ello es necesario preguntarse ¿en qué actividad estaba 
involucrado Vuk?  
 
El modo de creación al que se refieren estos dos artistas, tuvo su inicio en 1994 (aunque no 
sin antecedentes concretos en obras desarrolladas durante el siglo XX, un ejemplo de ello 
se encuentra en trabajos en red a partir de postales y cartas realizados por Marcel 
Duchamp), correspondiendo al arte hecho en y para internet que aprovecha al máximo sus 
posibilidades, a través de ordenadores, protocolos, interfases, programas, hipertextualidad e 
interactividad, todo organizado bajo una experimentación tecnológica que resulte en el 
producto virtual que se haya diseñado con intención de lograr una experiencia estética a 
partir del código. Además, en el acceso a las creaciones en internet el espectador cambia su 
connotación y se convierte en usuario al dejar de lado su papel pasivo meramente 
contemplativo; este conjunto de modificaciones reevalúa los cimientos profundos de la 
tradición y expone relaciones revolucionarias sobre la producción y recepción de lo 
sensible.  
 
La creciente apropiación de internet, desde 1993 (fecha en que se masificó mundialemente) 
hasta la actualidad, como medio de comunicación que crea sus propias dinámicas y la 
tendencia a ser usado como soporte creativo por los artistas, modifica las estructuras 
relacionadas con el arte en términos de técnica, lenguaje, espacio, tiempo y circulación. 
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Incluso no sería exagerado afirmar que desde las artes, el modelo informático de la web ha 
sido concebido como una herramienta de participación mediática que permite entrar en 
diálogo directo, constructivo, individual e interactivo con el receptor, adelantándose a la 
concepción actual de la era de la participación mediática (web 2.0). El net.art entonces 
evidencia una mutación en el estatuto de la obra de arte, reconfigurando las relaciones que 
le son asociadas, asumiendo como principio la naturaleza abierta de las creaciones visuales. 
 
Quisiera detenerme un poco en el concepto participación mediática, el cual ha sido 
explorado por algunos investigadores, y que resulta clave para comprender las prácticas 
artísticas que surgen a partir del net.art. En primera instancia, la participación a la que me 
refiero parte de la intervención de las audiencias en circuitos mediáticos, lo que involucra 
un acto comunicativo. Entendiendo que esta intervención tiene una carga política, ya que 
los canales que se abren en los medios permiten tanto compartir posiciones como ejercer 
poderes que pueden llegar a introducir reformas en aquello a lo que se refieren, la 
participación mediática se convierte en “un importante motivo para el funcionamiento de la 
democracia en la sociedad” (Fonseca, 2010:web). Es decir, la participación mediática no es 
un asunto exclusivo de internet, pero lo cierto es que por el diseño de esta red, se puede 
determinar un panorama de aportes altamente activo de la sociedad y de apropiación 
profunda del medio que flexibiliza la integración entre emisores y receptores al punto de 
encontrar plataformas que desintegran por completo estas posiciones (como en el caso del 
twitter que expuse anteriormente). Con esta claridad, Gunn Sara Enli afirma que la 
participación mediática es “un nuevo grupo de oportunidades de feedback, potenciados por 
la era digital” (Enli, 2008:web), en este sentido la participación mediática toma una gran 
relevancia cuando se refiere a los entornos de los medios tecnológicos. En el net.art esta 
lógica es evidente, inicia una modificación entre la relación del público contemplativo y el 
autor propositivo proyectando una situación de exploración-creación en correspondencia 
entre una y otra posición, en un intento por democratizar el arte. Este modelo anuncia desde 
los inicios de internet, que son simultáneos a los de este lenguaje artístico, las posibilidades 
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de interacción que marcan hoy el desarrollo de las redes de comunicación, las nuevas 
prácticas artísticas y las transformaciones culturales que implica. 
 
Todo lo anterior es muy interesante en verdad, porque realmente el net.art marca una 
ruptura de los códigos con que se asume el arte desde todos los agentes que intervienen en 
el campo, los separa, los pone en cualquier lugar, en los famosos no-lugares de Marc Augé 
(Augé, 1992), aquellos en los que se forjan nuevos modos de individualidad mediada por la 
sociedad del consumo, la visibilidad y la acción directa. Sin duda, lo mass mediático es una 
fuente inagotable de análisis por su reinvención permanente en ámbitos de producción y 
consumo; con mayor frecuencia se parte de ideas que sustentan la inestabilidad de la cultura 
en razón a las tensiones, apropiaciones y negociaciones permanentes entre ambos sectores. 
En este marco, el entrelazamiento de medios y fines obtiene un tono especial cuando de arte 
se trata, en tanto el estudio de las implicaciones de la reproducción a gran escala de trabajos 
artísticos, así como la entrada definitiva de mecanismos tecnológicos ajenos por tradición 
histórica a estas prácticas, comprometen la multiplicidad de construcciones visuales en pro 
de una apertura al mundo de las imágenes, como resultado se reduce la hegemonía de 
íconos occidentales a sólo una de las vertientes existentes. 
 
En este contexto, las máquinas y la cultura visual toman un papel relevante entrando a 
soportar de manera contundente el imaginario actual. La experiencia de lo efímero, de la 
aceleración y de la explosión de las imágenes son elementos que permean los procesos 
creativos viéndose abocadas las teorías del arte a reflexionar sobre los cambios preceptuales 
y participativos en los trabajos artísticos. Sin embargo esto no es nuevo, la genealogía del 
arte hace ver que, desde principios del siglo XX, han existido profundos pliegues que 
articulan la práctica artística con el desarrollo técnico de la producción humana. La 
introducción de conceptos como automatización y el uso de artilugios mecánicos propios 
de un sistema de producción en masa iniciaron la reevaluación de la obra de arte en su 
significación moderna, desembocando hoy en un sistema de información y de 
desmaterialización total de la realización artística; se vuelve totalmente virtual.  
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Podríamos decir que de esto se trata el net.art, de propuestas visuales hechas en código, 
sobre programas que permiten colgarlas en la web, con claras intenciones de interactividad 
con los usuarios, así el computador y el lenguaje de internet son los elementos para la 
creación y circulación en simultánea; ambos están autocontenidos, por ello comporta los 
cambios conceptuales y culturales anotados.  
 
Algunas de las más interesantes propuestas en este campo están yugop, jodi y Stéphane 
Degoutin y Marika Dermineur, que elegí para ilustrar con gran precisión aquello que se 
entiende por la teoría como net.art: 
 
Yugop (Yugo Nakamura) Este japonés a partir de sus estudios de interactividad y trabajos 
creativos sobre Flash y Director, desarrolló su famoso menu-scroll, que ha traspasado el 
ámbito de la visualización artística y es una inspiración para el desarrollo y diseño web 
contemporáneo. Su trabajo explora la limpieza de la composición en la pantalla, la sutileza 
del movimiento y la especialidad, previendo el movimiento del usuario y las formas 
estéticas. Yugop ha logrado compenetrarse con el receptor creando atmósferas y 
navegabilidades poco comunes. 
 
Jodi, colectivo conformado por Joan Heemskerk de Holanda y Dirk Paesmans de Bélgica, 
es pionero en el trabajo en la web. Sus aproximaciones son impactantes visualmente y 
juegan con dejar visible el código HTML en la pantalla, inducir la apertura de ventanas en 
cascada, detonando mensajes de alerta, entre otros recursos que se asimilan visualmente a 
los virus o fallos de software. Esta yuxtaposición de imágenes y conceptos rompe con la 
lógica habitual de las páginas web sorprendiendo al usuario, cortando la rutina y el deber 
ser de internet. 
 
Stéphane Degoutin y Marika Dermineur, quienes en Googlehouse proponen a través de un 
dispositivo la construcción conjunta con los usuarios de una casa en tiempo real, cuyas 
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habitaciones se diseñan con fotografías obtenidas a través de un motor de búsqueda. En 
cada acceso la visualización es tan diferente como número de imágenes existen en internet. 
 
Tenemos entonces los elementos básicos del net.art, tenemos que es una clasificación 
ampliamente aceptada por la historia del arte, tenemos que se adecuan a los estudios 
críticos y tenemos espacios de circulación que lo incluyen en su lista de lenguajes 
exhibidos. Pero tenemos una parte que no participa directamente en la construcción de esas 
unidades: lo que pasa en el campo, la práctica misma. Martínez aseguraba que no se sentía 
totalmente identificado con la categoría net.art, que además esa visión fue importante en su 
momento, pero que es disidente de la idea de cerrar el net.art a estar únicamente en internet. 
Y no es el único, Ricardo Sánchez, un activo artista multimedial asegura que: 
 
 Se puede hacer una definición muy sencilla. Son las obras que están soportadas en 
Internet y en redes, inclusive muchas obras de net.art se han salido de las redes y 
comienzan a trabajar sistemas telemáticos, pues tiene un campo bastante grande, inclusive 
se está fundiendo con muchas cosas, ahora hay gente que puede hacer cine con el net.art o 
puede hacer muchas cosas teniendo este soporte. (Sánchez, 2007:Entrevista Nº3). 
 
En la misma vía Natalia Marín, diseñadora gráfica y artista electrónica, dice:  
 
El net.art lo relaciono con tres cosas, una es entenderlo como un medio, otra es como 
soporte y una como un objeto de creación, esa es más profunda y menos explorada y 
también se podría hablar de arte de redes que se sale de la pantalla y que establece redes 
que son digitales o análogas y que gracias a la tecnología se pueden constituir. Ese 
manifiesto primero del net.art que se pensaba como un medio activista, único y casi 
inmutable, 14 años después ha cambiado; hay tres instancias más de código que son 
pensadas por internet que hacen que cambie la manera en la que uno crea ahí. De ese 
modo funciona el medio artístico, para lo que sea, ya han cambiado los parámetros de lo 
que se estableció en un primer momento. (Marín, 2007:Entrevista Nº4). 
 
Estos son solo tres creadores, cada uno con trabajos independientes que se desempeñan en 
circuitos propios,  que coinciden en pensar que el net.art tal y como se piensa desde la 
academia y la institucionalidad ya se acabó. Sobre este tipo de trabajos, quisiera traer una 
cita de Diego Levis: 
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Ante el aparente inevitable abandono de la materia y del gesto que acompaña al avance de las técnicas 
de re-producción automática de la imagen (tendencia hacia lo “inmaterial” que caracteriza a las 
sociedades avanzadas contemporáneas), resulta paradójico el empeño de muchos artistas de reproducir 
obras creadas con computador sobre soportes materiales (utilizando para ellos, impresoras, 
fotocopiadoras, fax, máquinas para pintar, máquinas para esculpir) que anuncian el retorno del signo 
plástico en un nuevo contexto de oposición y de hibridación entre lo visual y lo táctil. ¿Nostalgia por 
una pérdida o incapacidad para crear formas propias de expresión? (Levis, 2001:15). 
 
¿Cómo se podría leer esta afirmación? Paradójicamente el arte electrónico permitió ampliar 
las bases de análisis artístico, desafió convenciones, tomó con seriedad medios y códigos 
contemporáneos, permitió otras miradas muy valiosas para sacudir a la academia ¿y ahora? 
Simplemente continúa una evolución natural, un cambio dado por la exploración y nuevos 
intereses. Sin embargo, con la pregunta de Levis volvemos a más de lo mismo,  que implica 
dos aspectos fundamentales: la velocidad del mundo contemporáneo de las artes conduce a 
la teoría a tratar de aferrarse a los discursos “clásicos” (me refiero a discursos expuestos, 
debatidos y aceptados) para encontrar una base explicativa ya probada de la realidad sin 
caer en el caos de la celeridad, y la diferencia de tiempos que se presenta entre las 
aprobaciones formales de las obras y los cambios sociales, ya que usualmente lo segundo se 
da en períodos de tiempo mucho más largos que lo primero.  
 
La vigencia en el terreno de las artes es absolutamente efímera, se bifurca, se redefine o 
simplemente desaparece; no obstante, y pese a la ambigüedad entre lo conceptual y lo 
empírico, a los encasillamientos un poco arbitrarios y esencialistas y la asincronía entre 
institucionalidad académica y práctica artística, las recientes creaciones como las 
mencionadas aquí desafían las aproximaciones teóricas del arte, abriendo una veta para 
acercarse desde la academia con otras perspectivas que logren vislumbrar con mayor 
claridad lo que estas prácticas comprometen. 
 
Arte electrónico de redes 
 
Por más lógico que parezca el cambio en la concepción y los principios del net.art en su 
práctica, no es tan lógico por qué el net.art se ha fundido con búsquedas y necesidades que 
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tienen lugar en lo “real” y se ha convertido en otra cosa, esa que yo llamo “arte electrónico 
de redes”. Me arriesgaré a explorar algunas de las bases del net.art para poder encontrar una 
respuesta acorde con los trabajos que encontré en el desarrollo de este trabajo. Marín hizo 
mención al primer manifiesto del net.art realizado por Alexei Shulguin y Natalie Bookchin 
(Shulguin; Bookchin, 1999:web), dos de los artistas más destacados del movimiento, 
documento que retomo en parte aquí en palabras textuales y analizo desde la realidad 
presente más de una década después: 
 
NET.ART 
CONTENIDO DEL MANIFIESTO ANÁLISIS 10 AÑOS DESPUÉS 
1. Definición 
a. net.art es un término que se define a sí mismo, 
creado por la disfunción de una pieza de software 
y utilizado originalmente para describir la 
actividad artística y comunicativa en Internet. 
a. Internet es la red más popular de todas las que 
han existido. Sin embargo no es la única que 
existe.  
b. Los net.artistas buscaban quebrar las disciplinas 
autónomas y las anticuadas clasificaciones 
impuestas a algunas prácticas artísticas. 
b. Es el deseo de todos los movimientos 
antiacadémicos de principios del siglo XX, no es 
nada nuevo intentar quebrar el sistema arte. 
2.  0% Compromiso 
a. Manteniendo la independencia de las 
burocracias institucionales.  
a. Los que llegan a URLs de net.art lo hacen a 
través de portales especializados: Rhizome, 
Leonardo, Nettime. Así solo llegan a la audiencia 
interesada en la tecnocultura. Los que logran tener 
una audiencia substancial lo hacen porque en los 
sitios especializados los mencionan y difunden sus 
links reflejo de haber alcanzado un “lugar de 
prestigio”. Sin el aparataje del arte ningún 
net.artista ha logrado crear su propia comunidad 
independiente en red. 
b. Trabajando lejos de la marginalidad, intentando 
conseguir una audiencia substancial, 
comunicación, diálogo y diversión.  
b. Estudios de uso de internet muestran que los 
usuarios van a los sitios que más les interesan y 
con los cuales han creado un nexo de cotidianidad. 
La “exploración” de la web es asunto de unos 
pocos y duran más tiempo intentando encontrar 
algo que en una relación profunda con los 
contenidos. Así las páginas de net.art siguen 
siendo marginales. 
c. Iniciando caminos al margen de valores 
anquilosados  provenientes de un sistema teórico e 
ideológico estructurado.  
 
c. En los primeros años lo lograron. El net.art es 
una propuesta arriesgada que realmente logró 
modificar esquemas conceptuales y tópicos 
tradicionales. Rápidamente fueron cooptados por 
la estructura académica e institucional y se 
convirtieron en un movimiento “legítimo” no 
marginal. 
d. T.A.Z (temporary autonomous zone) de finales d. Ya lo dijeron…. A finales de los 90. En la 
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de los 90: Anarquía y espontaneidad. primera década del siglo XXI difícilmente se 
pueden describir como anarquistas y espontáneos. 
La lógica disruptiva de los trabajos del net.art han 
sido incorporadas a formas no artísticas de la web 
y algunas se han popularizado dentro del sistema 
comercial virtual. 
3. Práctica sobre Teoría 
a. El ideal utópico de la desaparición del vacío 
existente entre el arte y la vida cotidiana, ha sido 
conseguido, quizás por primera vez, y convertido 
en un hecho para la práctica diaria. 
a. Por utilizar internet, es fácil acceder a las piezas 
de net.art tal cual son desde cualquier sitio, sin la 
mediación de las imágenes como sucede con la 
mayoría de las artes que son concretas y únicas.  
De todas maneras sigue existiendo el vacío entre el 
arte y la vida cotidiana, porque no lograron ser 
cotidianas para los usuarios, no lograron ser 
masivas en sí mismas. 
b. Llevar más allá la crítica institucional: con lo 
cual un artista/individuo puede equivaler o situarse 
al mismo nivel que cualquier institución o 
corporación. 
b. Al no necesitar de un espacio físico para darse a 
conocer con todo lo que ello implica (aceptación 
por los curadores, críticos y galeristas) el artista 
podría tomar el lugar de aquellos que legitiman las 
producciones artísticas. Sin embargo es un anhelo 
estar en eventos como ISEA y Ars Electrónica 
para encontrar el lugar de legitimación tan 
difícilmente alcanzable por sus propios y 
reducidos medios. 
c. La práctica muerte del autor. d. Cada trabajo conlleva una programación de 
código que indica la ruta de navegación que deben 
seguir los usuarios. Así que es una ilusión eso de la 
creación colectiva. La propuesta creativa es 
desarrollada por alguien (artista) y siempre está 
referenciada con el nombre de su autor. Inclusive 
existen clásicos del net.art que tienen su dominio 
con nombre propio. 
 
Si bien el net.art se constituyó como una línea artística con una base teórica consecuente 
con las posibilidades técnicas, lo cierto es que sus previsiones no lograron concretarse, por 
el contrario comprobaron la enorme capacidad del sistema artístico para capturar iniciativas 
disidentes e incorporarlas. 
 
Retomando el impulso dado por los Estudios Visuales, es decir, la intención de atender la 
performatividad de la creación relacionada con estructuras de poder, por una parte el net.art 
legitima las relaciones dentro de los circuitos hegemónicos, pero alternamente con su 
evolución crea otras tensiones de resistencia a través de la práctica, que la esfera académica 
continúa cubriéndolas bajo la misma sombrilla. No obstante, estas producciones distan 
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mucho de la idea originaria (y que aún se mantiene) de este lenguaje y termina siendo 
restrictiva respecto a manifestaciones como Sutatenza sin Cables y BereBere. 
 
En estas obras el uso del internet induce un juego de interactividad distinto;  la creación del 
trabajo no solo está en cómo se navegue y resulte visualmente, con todo el contenido 
político que pueda cargar, sino que concibe la creación en el espacio de interacción social. 
Estos artistas, más que definir un mapa de recorrido frente a una pantalla, proponen una 
plataforma de fácil acceso y manejabilidad para que cualquiera ponga y consulte sus 
propios contenidos. Sin duda internet sigue siendo el eje tecnológico para que esto sea 
posible, pero lo cierto es que es ineficaz  si solamente se basa en sus posibilidades, porque 
de todas maneras la comunicación en el net.art está en una sola vía: del artista hacia el 
público. Este último revitalizando su papel en la acción (literalmente) de interactuar con la 
obra y no en su representación abstracta. 
 
Crear contenidos desde los receptores implica poner en la escena virtual discursos que 
implican no sólo qué se está haciendo y dónde se está, sino qué se piensa y cómo se ve, 
dimensiones simultáneas de la práctica social que participan directamente en la 
construcción permanente, abriendo un canal de exploración polisémico. El agente de la 
creación, sin importar si es artista o público, proporciona flujos discursivos más que objetos 
de culto, pues justamente de eso se trata, de superar las dualidades entre las dos posiciones. 
De ahí el campo del arte abre sus puertas y se permea por la cotidianidad, no solamente 
capturando modos, visiones e imaginarios incorporándolos al trabajo, sino haciendo ver 
sujetos políticos cuya militancia está en la emancipación de los cánones que limitaban su 
quehacer para entrar en diálogo directo con los mecanismo que mueven la sociedad desde 
nuevos códigos estéticos. Así la desacralización de la producción de objetos del arte da 
paso a la práctica artística y más aún a la práctica creativa, y es aquí en donde surge el 
conflicto entre la idea de arte y lo que realmente está pasando en el campo de la creación 
electrónica en línea. 
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Podría pensarse que justamente de eso se trata la web 2.0, de redes sociales en internet que 
valoran el input. Ahí tenemos a facebook, myspace, blogs, videoblogs, entre otras muchas 
plataformas que buscan eso: posibilitar la libre circulación de contenidos, la visibilidad de 
lo íntimo, la expresión, las relaciones sociales y las autorepresentaciones, elementos que, 
claramente, también están presentes en las prácticas artísticas en red. De todas formas, 
como anota Prada: 
 
Que el eje central del a Web 2.0 sea la producción y gestión de redes sociales nos demuestra que 
producción social y producción económica coinciden en ella. Las empresas tratan ahora de producir 
vida social, redes humanas, en una rentabilísima estrategia de indistinción entre lo económico, lo 
afectivo, lo político y lo cultural. El diseño de formas de relación humana se presenta como la base 
instrumental de este nuevo sistema de producción. (Prada, 2008:67). 
 
El asunto resulta tan imperativo para el sistema económico que, por ejemplo, la última 
versión de Windows Live 2009 (filial de Microsoft) obliga a quienes tienen cuenta de e-
mail en Hotmail a entrar en una red social a partir de las direcciones de correo de la lista de 
contactos. O la sorprendente declaración de Facebook en abril de 2009, que aseguraba tener 
los derechos perpetuos sobre todo el material no registrado que los afiliados han subido allí 
(aproximadamente el 99.7%). 
 
La tecnología informática actual es una herramienta estratégica para las nuevas formas de 
poder económico tan bien diseñado y construido tan colectivamente que fácilmente se 
naturaliza y acepta en una relación bilateral. 
 
Era necesario traer este contrapunto para poder entender las propuestas como Sutatenza sin 
Cables. La vuelta a lo real no está en el sentido de la web 2.0 y la propuesta creativa no se 
basa en el net.art. Toman elementos de las dos para crear otro tipo de relaciones, pasaron 
por el computador para conocer su funcionamiento, tanto en software como en hardware, y 
después abandonarlo como elemento esencial, salen de él para tener de nuevo un impacto 
en lo “real”, en redes análogas sociales que tienen una lógica cultural propia, entendida en 
su dimensión y su producción simbólica, es decir no se ve como un usuario homogéneo o 
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un “cliente” potencial, son realmente agentes de creación. De hecho uno de los objetivos 
Sutatenza sin Cables es proponer una acción colectiva en la que se exploren creativamente 
las posibilidades del uso de la red inalámbrica, así como su relación con el espacio público 
y las tradiciones culturales y comunicativas del lugar. Para ello la apropiación tecnológica 
se hace en conjunto con la gente, en este caso, con la comunidad de Sutatenza. Los artistas 
proponen talleres para construir colectivamente antenas para dispositivos de red 
inalámbrica  como enrutadores inalámbricos. La elaboración de estos objetos implica la 
utilización de elementos de bajo costo y pueden ser implementados fácilmente sin procesos 
industriales complejos, sino con herramientas caseras de fácil consecución. Esta actividad 
se basa en el hacking, como práctica de modificación y apropiación los productos 
tecnológicos para adaptarlos a necesidades propias, y que usualmente propone soluciones 
rápidas, improvisadas y de baja tecnología, basándose frecuentemente en información 
disponible en la red, escrita y documentada colectivamente por muchos individuos y 
grupos, en este caso dedicados a la construcción comunitaria de redes inalámbricas urbanas 
de libre acceso en diferentes ciudades del mundo. 
 
El taller de tres días de duración culminó con una batalla de coplas entre los Artistas 
locales: Milton Gordillo (Garagoa), Benjamín Rodríguez (Guayata), Héctor Herrera ``El 
Cachano'' (Garagoa), Rodolfo Alexander Gamboa (Santamaría) y la Banda Juvenil de 
Sutatenza y esta acción se emitió por la red inalámbrica del municipio “Sutatenza 
Educativa”. Sobre esta compleja propuesta que engrana la cultura internauta con la cultura 
local, Matínez explica:  
 
A muchos niveles, primero como nivel de difusión. Las posibilidades de que la gente entre 
en contacto con un trabajo en particular son bastante abiertas y la red ha llegado, en ese 
sentido, a una cierta democratización. Se podría pensar en myspace o blogspot, que son 
servicios gratuitos que se le prestan a la gente y que muchas personas están utilizando y 
apropiando de diversas formas. También existen páginas más personales, los blogs más 
personales que tratan temas más locales o específicos, tanto como los que tratan aspectos 
de interés público, pero eso no quiere decir que el hecho de que el servicio sea gratuito sea 
totalmente libre. Tanto la propiedad de la información como la posibilidad de censurar esa 
información siempre están concentradas en esta autoridad institucional y empresarial de 
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los que prestan el servicio. Además estas herramientas son limitadas, se puede montar un 
blog pero siempre se van a editar de una forma específica, en ese sentido me interesan más 
los wikis que son una herramienta que permite más interacción comunitaria. Considero 
que en general esas herramientas conservan una jerarquía más vertical que horizontal, a 
pesar de que la tecnología posibilita interacciones horizontales. (Martínez, 2007:Entrevista 
Nº1). 
 
Aunque no se definen como resistencia o contracultura, el Colectivo Slow claramente se 
identifica con posiciones políticas antycopy right – free software – free conexión  – free 
data, utilizado para poner en la escena virtual las particularidades de una sociedad que tiene 
un acceso mínimo a los dispositivos y redes tecnológicas. Así se separan de la lucha 
tradicional anticorporativa para proveer otra forma de apropiación de la tecnología, 
relacionada con la difusión de sus códigos culturales locales usando plataformas globales. 
Se liberan de las limitaciones del medio para potenciar su utilidad en espacios concretos 
dispuestos en red, posibilitando otra representación dentro de internet a través de 
herramientas alternativas no asociadas al desarrollo comercial.  
 
¿Qué es un artista entonces? Programador, diseñador, pensador, creador y esencialmente 
político, que considera la construcción colectiva sin invisibilizar el arraigo cultural de 
aquellos participantes, potenciando el agenciamiento cultural a partir de expresiones 
artísticas y estéticas no basadas en la creación del artista sino posibilitando herramientas 
para darle espacio y voz propia a los creadores locales, posición política altamente 
significativa para reevaluar el papel del artista. De esta manera el arte enfrenta en su 
quehacer la combinación de elementos estéticos, tecnológicos y conceptuales que lo 
validarían como obra y que van mas allá de la pura práctica estética, pues la transversalidad 
que exigen las herramientas informáticas le obliga a ser un sintetizador de posiciones y 
saberes multidimensionales, que encaminados se configurarían en una creación colectiva 
simultánea, no solo en lo concerniente al on-line sino considerando todos los elementos que 
simultáneamente se ven involucrados, que escapa a las ideas de autor-receptor como 
tradicionalmente se conciben. 
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Al respecto, el arte ligado a la política desde los años 60 hasta inicios de los 90 se interesó 
en representar y evidenciar asuntos políticos acerca de la identidad, la diferencia y las 
subjetividades, en los 90 se trasladó concretamente al sitio, ámbito o asunto político que se 
quería explorar, y, con propuestas como las analizadas en este texto, no solo hay ese 
traslado geográfico o social, va más allá: no lo interpreta sino que le da la posibilidad de 
expresarse y construirse por sí mismo. 
 
Espero haber podido hasta este momento haber expuesto mi punto, por un lado la historia, 
la crítica y la teoría del arte se preocupan por legitimar algunas producciones que atañen a 
las artes visuales, sistemáticamente dejando al margen las implicaciones culturales y, de 
otro, los Estudios Visuales, rama crítica vertiente de los Estudios Culturales, que enfocan su 
acción intelectual en el estatuto de la visualidad en relación con el poder, la hegemonía, la 
globalidad, las prácticas culturales, etc., están restringidos si se piensa en las prácticas 
artísticas de los últimos 60 años, especialmente las que tiene que ver con las TICs, que 
implican prácticas performativas que se salen de la imagen y la visualidad, no obstante, son 
concientes de esa limitación y cuentan con pensadores que la ponen de manifiesto. Las 
fronteras del significado contenido en los trabajos artísticos se alejan de un acto creativo 
unívoco y sólido, revirtiéndose a una poética de lo efímero de la experiencia de creadores 
colectivos y de la praxis que desencadena procesos autónomos de construcción y 
modificación de ese trabajo (no solo de interpretación) fuera del alcance de quien posibilita 
la creación. 
 
La amplitud de la presencia artística, no asible aún por las deliberaciones académicas, abre 
senderos para problematizar los conceptos de originalidad, plagio, reciclaje, apropiación y 
copyright, surgiendo a raíz de las propuestas que utilizan internet y otro tipo de redes tanto 
técnicas como sociales, en donde además la presencia del artista se difumina y en la 
mayoría de los casos se releva en el término de creación múltiple.  
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CAPÍTULO 3 
INSTITUCIONALIDAD DISCURSIVA Y MUSEO 
 
 
Y siguen con esa curiosa costumbre de confundirlo todo 
 
Me gustaría aclarar algo de lo dicho en el capítulo sobre prácticas artísticas, allí menciono 
someramente un pequeño repaso que hice sobre el devenir de la historia del arte, y como se 
mantiene aún aquella cómoda visión lineal que aún guía sus textos e imágenes. Sin 
embargo, historias del arte hay tantas como historiadores y temas tan amplios como la 
historia misma. 
 
Al respecto, sería injusto plantear que las aproximaciones académicas en torno a las 
disciplinas teóricas del arte no han dado cabida a manifestaciones contemporáneas o que no 
han incluido la crítica de los preceptos tradicionales bajo los cuales tuvo su mayor 
esplendor. Sin embargo, todas esas aproximaciones tienen algo en común: continúan 
ocupándose de aquello considerado “arte”. 
 
Lo difícil de esta aproximación está en saber determinar aquello que puede ser considerado 
como tal, es decir, como “arte”. Las propuestas recientes que incluyen experimentaciones 
biológicas, genética, telemática, ingenierías, sistemas digitales, entre otros acercamientos 
de las ciencias, adoptan metodologías y materias distintas a las habituales y toman 
prestadas herramientas propias de esas otras disciplinas para convertirlas en un hecho 
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artístico. Ahí está la clave: aquello que es arte, lo es porque se considera como tal dentro 
del sistema (curadores, museos, teóricos, etc.).  
 
Las fronteras del arte se han expandido desde el siglo XX, incorporando propuestas 
contemporáneas que exploran campos inéditos y los toma como tema de creación, retando 
de esta manera los parámetros del entendimiento y análisis, y de alguna manera, luego de 
amplias discusiones permitiendo que encajen dentro de las categorías que le interesan a la 
historia del arte (estilo, temporalidad, técnica, etcétera). Si bien se han modificado las 
formas de arte, lo esencial de su naturaleza poco ha cambiado. La discusión de si un objeto 
o una práctica es o no artístico/a, puede sintetizarse en su proceso de circulación y 
legitimación definido en un campo específico en donde se disponen sus reglas.  
 
Kant en la Crítica del Juicio (Kant, 1999:239) hace referencia a los términos ergón y 
parergón respecto al arte y la religión. El primero, se refiere al objeto mismo (pintura, 
escultura) y el segundo a aquello ajeno o externo a ese objeto (marco, vestidos) es como lo 
intrínseco y lo extrínseco, lo esencial y lo superficial, lo que es y su decoración. Estos 
conceptos son retomados por Derrida quien se enfoca en el parergón para definir esa zona 
gris que está entre la obra y su externalidad, su límite y lo que no le pertenece, para ubicar 
allí todo aquello que pese a no ser parte de ella la define: 
 
Un parergón se ubica contra, al lado y demás del ergón, del trabajo hecho, del hecho, de la obra, pero 
no es ajeno, afecta el interior de la operación y coopera con él desde cierto fuera. Ni simplemente 
afuera, ni simplemente adentro. Como un accesorio que uno está obligado a recibir en el borde, a 
bordo. (Derrida, 2001:127) 
 
De este modo uno de los asuntos que está “afuera” que determinan el “adentro”, es la 
aproximación crítica, lo que se dice, lo que se escribe, lo que se interpreta. El discurso 
construye la obra, la legitima y le da un lugar en el imaginario social no sin estar en 
permanente tensión y además alimentada con otras variables como el mercado y los 
museos. 
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Por ejemplo, James Clifford, a través de una aguda crítica plantea la manera en que objetos 
o prácticas considerados tribales terminan siendo parte del concepto modernista del arte. 
Haciendo referencia a una exhibición que tuvo lugar en NY durante 1984 en el MOMA, 
concentrada en artistas de vanguardia como Picasso, Giacometti, Brancusi y Moore, 
Clifford evidencia la manera en que historiadores y críticos del arte emparentan, a partir de 
formalidades superficiales, el arte moderno con las expresiones estéticas de grupos no 
occidentales argumentando que “el “tribalismo” seleccionado en la exhibición para 
asemejarse al modernismo en sí mismo es una construcción diseñada para satisfacer la 
función de la similitud” (Clifford, 1995:232). 
 
Pero la tesis no se queda ahí, de sus planteamientos se puede extraer el sistema de arte y 
cultura (IDCT, 2005:39), esquema muy didáctico y que de manera asertiva marca la ruta de 
circulación de un objeto en relación con los valores que le son asociados y que le confieren 
legitimidad, una clasificación bajo un mecanismo de inclusión/exclusión: 
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Este circuito aplica tanto para objetos como para prácticas culturales, pensando en lo 
performativo y en el despojo de lo material que tienen gran número de propuestas artísticas 
en el siglo XX y lo que va corrido del XXI. Así lo que es o no arte depende exclusivamente 
de su aceptación por la “institución Arte” o “el sistema Arte”. No obstante, con el 
desarrollo vertiginoso de apuestas que utilizan medios electrónicos, el asunto toma otras 
complejidades que podrían ser tan radicales (pero menos visibles) como la célebre Fuente 
de Duchamp, ready-made presentado en 1917, que, dicho sea de paso, fue declarada la obra 
más influyente del siglo XX, con la cual se evidenció en forma explícita por primera vez la 
influencia de la institución arte para darle calidad de “obra artística” a un objeto no hecho 
con esa intención, exponiendo el poder implícito que existe en ello. 
 
Si bien este esquema funciona sincrónicamente para ver casi en blanco y negro la 
circunscripción de un objeto/acción al sistema arte, parte de la idea de que ese sistema 
permanece inmóvil y lo cierto es que también está transformándose de modo que sus 
límites cada vez se difuminan más. Aquello de que las propuestas artísticas ponen en jaque 
a la institución es cada vez menos frecuente, pero sí lo son eventos artísticos que no se 
ocupan de lo que se piensa tradicionalmente como arte e incluso los artistas mismos se 
preocupan menos por ser aceptados o no en los circuitos establecidos, por lo menos en lo 
referente a las artes electrónicas, en donde las relaciones y propuestas son mucho más 
arriesgadas. 
 
Para explicar este punto quisiera referirme al Ars Electronica, Linz (Austria), siendo la 
entidad más prestigiosa dentro de los lenguajes artísticos electrónicos: 
 
It’s part of Ars Electronica’s nature to constantly seek out what’s new. In going about this, however, 
attention is never on art, on technology or on society singly while excluding the other two. Instead, the 
focus is always on complex changes and interrelationships at the nexus of all three. (Ars, 2009:web) 
 
Con esta visión confluyente de la tecnología, el arte y la sociedad, propone desde 1979, 
cada septiembre un festival dedicado a visibilizar las propuestas que considera más 
relevantes en tecnología que influyen en la cultura y las prácticas artísticas. El festival es 
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pionero en adelantar eventos de arte electrónico de alcances internacionales, convirtiéndose 
en el antecedente más relevante para la creación de otros encuentros como el European 
Media Art Festival, Osnabrück (Alemania), 1981, el Transmediale, Berlín (Alemania), 
1988, o Art Futura (España), 1990. 
 
En la versión 2009, el tema central fue Human Nature, desarrollado en una extensa 
programación que incluyó conferencias, exhibiciones, eventos y conciertos. Dentro de los 
eventos está el Prixars -International Competitions of Cyberarts- cuyas categorías son: 
Computer Animation/Film/Vfx, Digital Communities, Interactive Art,U19-Freestyle 
Computing, Digital Music and Sound Art, [The Next Idea] Voestalpine Art and Technology 
Grant, and Hibrid Art.  Tan solo echándole un repaso general a estas categorías, es evidente 
que se incluyen dentro del campo del arte propuestas que están lejos de los asuntos que la 
teoría artística más tradicional asume como su objeto de estudio; sin embargo están ahí en 
la práctica consideradas como Cyberarts. 
 
Cada uno de los ganadores fue galardonado con el Golden Nica, y ganarse uno es como 
ganarse un premio Oscar, pero en artes electrónicas. En la categoría Digital Communities el 
Golden Nica fue otorgado al proyecto HiperBarrio – Historias Locales, Audiencia Global-, 
propuesta de un grupo de artistas de Medellín (Colombia), quienes crearon una plataforma 
que logró abrirle espacios de interacción a los habitantes de la periferia de la ciudad, 
específicamente del sector La Loma. Allí desde el grupo ConVerGentes adelantó talleres de 
video, redacción y manejos de redes tecnológicas digitales en los que participaron los 
vecinos activamente creando una colectividad. En palabras de Álvaro Ramírez, uno de sus 
posibilitadores, el proyecto se describe así: 
 
HiperBarrio es el nombre que agrupa a varias comunidades barriales en Medellín, Colombia que usan 
diversos medios gratuitos de auto-publicación en Internet para promover nuevas formas de 
conocimiento, intercambio e interdependencia. Hacemos parte de la organización Global Voices On 
Line que a través de Rising Voices reúne 17 grupos y comunidades desperdigadas por todo el mundo 
(Bangladesh, Madagascar Jamaica) que usamos las nuevas tecnologías para reflexionar con cabeza 
propia, conectarnos, y publicar nuestras experiencias y sentimientos por medio de blogs, podcasts y 
videos en DotSub y YouTube. (Ramírez, 2009:web) 
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ConVerGentes, por su parte es una comunidad creativa de jóvenes usuarios de la Biblioteca Pública 
Piloto de La Loma, en Medellín, Colombia. Usamos los blogs y otros medios digitales para publicar 
historias, fotos y videos sobre nuestro entorno para compartirlas con cientos de lectores y espectadores. 
Nos gusta el mundo audiovisual, la literatura y el periodismo ciudadano. Publicamos historias 
esperanzadoras de nuestro entorno (que poco le interesan a los grandes medios) y con escasos recursos 
pero con imaginación y ganas. Todo esto bajo la idea de impulsar formas de acción y crecimiento cada 
vez más participativas, abiertas y democratizantes. 
 
Viendo con detenimiento, HiperBarrio es un proyecto que va en la misma línea de 
Sutatenza Sin Cables del Colectivo Slow-Arque de Bogotá. En ambos casos, las búsquedas 
artísticas son completamente redefinidas frente a la idea generalizada del arte. En general 
las propuestas examinadas por la institución artística canónica encuentran en la 
representación la validación de sus postulados, lo cual está basado en la idea del artista que 
es capaz de ofrecer una visión distinta, irreverente, polémica, crítica o analítica de su 
momento histórico, permitiendo a partir de acciones, ya sean temporales o materiales, 
entablar un diálogo sensible con las realidades culturales. 
 
Sin embargo, ese concepto de representación ha sufrido un desgaste y termina siendo 
inoperante en prácticas artísticas como las anotadas, considerando que la estética en 
plataformas de redes sociales no concibe la mediación del artista, de esta manera la 
representación no es válida, no es posible “hablar por el otro”. El caso HiperBarrio perdería 
toda su esencia si son los artistas quienes toman su cámara y registran lo que pasa en La 
Loma, para luego subir los videos a la web, cuando ese otro tiene la posibilidad de registrar 
su cotidianidad y su sentido del ser en comunidad. Se pasa entonces de una  “representación 
de” a una “presentación de sí”, dándole protagonismo a la autorepresentación. Así lo que 
significa en un sistema social no es revelado por una visión externa, la intención artística se 
basa en la estética de los otros (tradicionalmente “no artistas”), hecha por ellos mismo.  
 
¿Por qué una Comunidad Digital es considerada arte? Si bien están dentro de eventos 
“artísticos”, reflejan prácticas más allá de lo que supone la disciplina académica, es decir la 
historia, la teoría y la crítica. Las prácticas sociales en sí mismas no pueden encasillarse 
como un tópico de la estructura de la obra, pues simplemente no lo son, se salen de sus 
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alcances ¿qué sentido tendría hablar por ejemplo de estilo en un trabajo como estos? Las 
propuestas que tienen un canal tecnológico en las redes digitales tienen tanta fuerza en sus 
propios medios que no requieren pasar por la institucionalidad del arte para ser vistas como 
tales; son completamente autónomas, como sí sucede con tendencias artísticas que ponen 
dentro del circuito prácticas culturales, ya no solo elementos culturales como lo describió 
Clifford (1995), trasladando al museo rituales o comportamientos culturales que tienen 
sentido dentro de sociedades específicas. Este es el caso de la Bienal 2009 del Museo de 
Arte Moderno de Bogotá–MAMBO. El día de la inauguración el museo se llenó de 
tatuadotes, transformistas, músicos callejeros, peluqueros, graffiteros…. y sí, ellos mismos 
estaban allí, no sus representaciones, no obstante el acto o performance se dispuso de 
acuerdo a los parámetros de la curaduría de Cohabitar que impulsó la idea de encontrarse 
con otras realidades para articularlas a propuestas artísticas, perdiendo así su contexto real. 
 
La crisis de la representación entra con toda su fuerza en la esfera de las artes, así como lo 
ha sido para la antropología y la sociología. El portal Redes Indígenas –Información en 
líneas sobre cine, video y radio producido por los pueblos indígenas de las Américas- 
permite difundir las realizaciones hechas por los mismos indígenas, los temas que les 
interesan, sus formas de relación con otros, en general perspectivas en torno a la vida 
indígena sin que medie el observador y la visión subjetividad ajena a sus construcciones 
culturales. Así como los indígenas han sido influidos culturalmente por la vestimenta, el 
idioma y las costumbres occidentales, también se han apropiado del uso de tecnologías y en 
extensión de herramientas para su autorepresentación, reduciendo la autoridad de otros para 
hablar sobre ellos. También aquí paulatinamente se van erosionando los modelos, las 
metodologías y las verdades disciplinares obligando a repensar el hacer clásico.  
 
En marzo de 2010, NatGeo Channel lanza para latinoamérica su serie La Visita de los 
Nativos, programa en que cinco nativos de Tanna en el Pacífico Sur viajan a Estados 
Unidos y el Reino Unido con la intención de cambiar roles con el antropólogo y disponerse 
a explorar la vida de occidente. Capitulo 1: 
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Mientras se preparan para su largo viaje desde Tanna, en el Pacífico sur, hasta Gran Bretaña, el jefe 
Yapa, Joel, Hosen, Albi y Jimmy Joseph prueban sus cámaras de video haciendo un desfile con su 
nueva ropa occidental. Cuando finalmente llegan a Inglaterra, los cinco hombres de Tanna conocen a 
la primera tribu inglesa: una familia de criadores de cerdos de clase media de Norfolk.  
 
Luego de visitar un pub, comen un asado tradicional dominguero con la familia y después realizan 
una danza tradicional propia antes de embarcarse hacia Manchester para conocer la próxima tribu 
inglesa. 
 
Esta idea televisiva podría verse como una moda cultural, pero es el resultado esperado de 
la desestabilización de las posiciones de investigador y objeto de estudio, el auge de lo 
ambiguo de la representación, el conflicto de la legitimidad de la academia, la fractura de 
los límites entre el texto y el discurso, los nuevos paradigmas en la concepción de lo social 
y la diseminación de la industria cultural global. En los casos anotados, el papel del 
etnógrafo, viéndolo desde un punto propositivo, se transforma en un vínculo para articular 
de una parte el uso de dispositivos tecnológicos y metodologías por parte de las 
comunidades, así como para propender por la difusión de los resultados de este ejercicio 
desde un punto de vista reflexivo. 
 
En cuanto a las comunidades digitales que nos ocupan, es clave ver que sus variaciones 
también se han encaminado hacia la experiencia antropológica, alejándose cada vez más de 
la propia experiencia estética, pero pueden ser consideradas arte ya que el arte ahora es 
otro, es un campo ampliado que se preocupa por los circuitos de poder económico, 
ideológico y de crítica cultural. Se sirve de las redes para crear esferas de interrogación y 
reflexión, posibilita y permite otras miradas; no tiene las pretensiones de genialidad y se 
piensa a partir de la inteligencia colectiva; no se ocupa tan solo de las imágenes (poéticas, 
concretas, conceptuales); se ocupa de los contextos públicos y privados, de las diferencias 
de la mirada de las culturas sin interponer mediaciones. Es aquí en donde el arte transforma 
y encuentra su legitimación. 
 
El trabajo artístico en la esfera de las comunicaciones tecnológicas conlleva un discurso 
asociado a la cibercultura en la que los dispositivos digitales afectan las relaciones 
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culturales tradicionales y los modos de  ver, expandiendo los canales de intercambio e 
hibridación de significados. El reciente material digital de las artes propone un esquema 
colaborativo que entiende o, mejor, canaliza los contextos propios y alude más a la 
experiencia de la comunicación que a la experiencia de la representación. A través de ella 
disturba realidades concretas y las pone en línea con su propio mundo y con el de otros. 
 
Eduardo Kac8, artista que ha explorado a profundidad la relación de la genética y la 
comunicación interactiva en el arte, propone una interesante reflexión acerca de los 
alcances de los recientes medios de comunicación, especialmente en su relación con la 
cultura y el nuevo rol del artista: 
 
One must explore this new art in its own terms, understanding its proper context (the information 
society at the dawn of the twenty-first century) and the emerging theories (poststructuralism, chaos 
theory, culture studies) that inform its questioning of notions largely taken for granted such as subject, 
object, space, time, culture and human communication....To the linear model of communication, which 
privileges the artist as the codifier of messages (paintings, sculptures, texts, photographs), telematics 
opposes a multidirectional model of communication, one where the artist is creator of contexts, 
facilitator of intercations. If in the first case messages have physical and semiological integrity and are 
open only to the extent they allow for different interpretations, in the second case it is not mere 
semantical ambivalence that characterizes the significational openness. The openness of the second 
case is that which strives to neutralize closed systems of meaning and provide the former viewer (now 
transformed into user, participant, or network member) with the same manipulation tools and codes at 
the artist's disposal so that the meaning can be negotiated between both. (Kac, 1992:web) 
 
Habría que tomar una línea contextual para entender este papel del artista que deviene 
creador de contextos y facilitador de interacción. Las tradiciones en el arte parecen estar 
directamente relacionadas con la producción material de objetos y su contexto social que a 
su vez inauguraron lenguajes que se desprenden de tal realización, la referencia aquí es al 
arte conceptual, procesual e in situ, que desplaza su atención hacia otros problemas y 
puntos de vista que en rigor no cobijaban las áreas estructurales del hacer artístico. En lo 
contemporáneo, aunque las tradiciones persisten, sus fronteras se hacen cada vez más 
difusas y sus materializaciones se distancian de la manera habitual de verlas. Mucho de lo 
que se hace en multimedia y arte en internet tiene que ver con toda la tradición del arte del 
                                                 
8
    Apropósito de los Premios Golden Nica 2009, Eduardo Kac también fue ganador en la categoría Hibrid Art con un 
proyecto que mezcla los genes del artista con una petunia. El ser que resultó lo llamó Edunia. 
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performance, del dibujo, de la pintura, de la fotografía, del video, del cine, etc. Al igual que 
estos últimos, se vale de formatos desmaterializados ya que no tienen soporte alguno en sí 
mismos, más allá de la virtualidad de la pantalla. 
 
La “prehistoria” estaría en el video, que tiene una conexión aún más “prehistórica” con la 
fotografía. Lo digital y el internet tienen como uno de sus ancestros el videoarte, que es una 
cámara de uso doméstico que permite una interacción directa con algún momento dado. Se 
puede tener una cámara en la mano e ir grabando lo que va ocurriendo, esa posibilidad 
empieza a anunciar el futuro interés en este espacio; adicionalmente el video da origen a lo 
que se llamó en ese momento “nuevos medios artísticos”, que eran medios tecnológicos que 
utilizaban electricidad y motores que van a lo mismo: al tiempo real, a aproximarse al aquí 
y al ahora, a que alguien está percibiendo la obra para sustentar en ese lapso y espacio la 
obra misma. Surgió inclusive en ese momento toda una corriente de prácticas sonoras con 
una fuerte dimensión sobre la idea del presente inmediato, en ese sentido estas tendencias 
son más performáticas. El arte digital y que se soporta en redes electrónicas tiene mucho 
que ver tanto con la nueva experiencia del espacio y del tiempo en términos del 
performance, como con la experiencia de la imagen reproducida, adicionándole además la 
posibilidad de la interacción lo que le permite disponer el trabajo a la intervención de otros 
fuera del control del artista y por ello es un camino abierto hacia otras realidades. El interés 
en generar interacción e intercambio de saberes o de experiencias, en un aquí y ahora a 
través de la acción, se traduce en una preocupación por indagar sobre la construcción 
cultural del presente, pero el presente es tal vez la máxima fantasía; se puede tener más 
claridad sobre el futuro o el pasado que sobre el presente. Muchas veces ese presente 
inasible, esa idea de fijar, o mejor, asir el presente, aparece como una tarea titánica y de 
pronto absurda, como una aspiración brutal de nuestra época. 
 
Como esa idea del arte postal, que inició su exploración en Latinoamérica con las 
propuestas de Liliana Porter y Edgardo A. Vigo en los años sesenta, quienes enviaban por 
correo postales y documentos que hacían referencia a objetos específicos de un lugar y 
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tiempo, proponiendo una interacción con los receptores y la idea que podría surgir en ellos 
de esos objetos, con estas acciones se plantea una clara intención de registrar un presente 
cambiante. Luego esta tendencia desembocó en el e-mail art basado en las redes 
telemáticas, con la misma dinámica pero en tiempos más inmediatos por la velocidad de 
internet. Sus obras-mensaje circulan libremente y permiten la modificación del receptor 
para volver a ser envidas, con el ánimo de que si se intervienen, por lo menos alguien sabe 
que sigue existiendo en un momento dado, para hacerlo menos fugaz y menos efímero. La 
obra se convierte en una cosa que está en permanente flujo, haciendo pensar que se está 
viendo algo que esta aquí y ahora, aunque sea una pura ilusión. 
 
Aunque actualmente existe una aparente contradicción o rivalidad entre viejas tradiciones y 
nuevos medios, realmente es posible vislumbrar una secuencialidad, pues aunque se 
presentan saltos y multidirecciones, se pueden establecer unas líneas donde se muestran 
continuidades; quiero hacer notar con esto, que el arte electrónico de redes no es un asunto 
de generación espontánea o un simple encuentro fortuito con la tecnología, y aunque tenga 
unos antecedentes concretos en el campo de las artes conlleva una transformación tan 
importante y profunda que rompe definitivamente los límites y crea unas zonas grises de 
intersección con otras áreas del conocimiento de modo que pueden verse igualmente 
válidas desde una orilla o la otra. Así, la tecnología es la mayor revolución en el arte tanto 
como el arte es la mayor revolución de la tecnología. 
 
La “autonomía del arte” inaugurada por Kant, y aquí volvemos a la Crítica del Juicio 
(Kant, 1999:343), consistente en que el arte “es” en sí mismo y no requiere estar asociado a 
elementos del entorno para encontrar su valoración (incluso se desprende del propio objeto 
representado), es decir, es pura filosofía. Sobre esta tesis se sostuvieron los análisis y 
propuestas artísticas de los siglos XIX y XX que izaron la bandera del “arte por el arte”.  
 
Esta actividad autónoma ha sido debatida tan solo en los últimos quince años, valga aclarar 
que desde la filosofía, aún no ha sido asumida en términos académicos por el campo del 
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arte. Las aproximaciones al respecto insisten en centrarse únicamente en lo que es “el arte” 
dejando al margen las implicaciones culturales que acarrea o que se ven involucradas en su 
corpus.  
 
En términos de las prácticas culturales y las prácticas artísticas, éstas están tan 
entremezcladas que determinar los límites entre unas y otras es una tarea muy compleja. Lo 
mismo sucede entre las fronteras entre arte, ciencia y comunicación; así las cosas la 
epistemología de las ciencias del arte debe enfrentarse a los ámbitos extendidos y reconocer 
que se ha quedado corta frente a un mundo tecnificado inmerso en canales de comunicación 
digitales que subvierten los papeles de la institución, del artista y de lo representado, o 
simplemente los reelabora, y encontrar en ello el potencial de la creación simbólica, la 
producción de significados culturales y del sentido social con base en nuevos modelos de 
subjetivación, como los presentes en propuestas como Hiperbarrio o Sutatenza sin Cables 
en las que intervienen sujetos con bagajes culturales diversos y habilidades tecnológicas 
puntuales que permiten la creación de esferas de reconocimiento y visibilización colectiva 
que desbordan las prácticas tradicionales en el arte, que se concentran en la experiencia y 
reinterpretación individual.   
 
Le digo que todo cabe, lo que hace falta es organizarlo 
 
Roland Barthes oficializó la muerte del autor, Douglas Crimp habló sobre las ruinas del 
museo, Umberto Eco lanzó dos hipótesis sobre la muerte del arte y Artur Danto declaró el 
final del arte. ¿Qué significan los finales y la muerte? Aunque un poco escalofriante, lo 
esencial de estos escritos no está en la fatalidad que podrían suponer estos decesos teóricos, 
sino en el reconocimiento de la emergencia de una nueva epistemología de las prácticas 
discursivas acerca del arte con un enfoque cultural híbrido y plural. Los pongo aquí todos 
juntos porque implican a los tres agentes que están en permanente tensión en el campo de 
las artes: el artista, la teoría y el museo. 
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Con la emergencia de nuevos sistemas de valores en la producción, circulación y análisis 
del arte, las relaciones de poder entran en crisis a partir de la posmodernidad. Aunque esto 
está bastante discutido desde el siglo XX, periodo en el cual la transformación de los 
discursos ha sido estridente, lo cierto es que los cambios que se surten en el modo de actuar 
de cada instancia las han reconfigurado a profundidad en pocos años y exigen entender las 
manifestaciones más extremas del arte experimental que siguen con la curiosa costumbre de 
confundirlo todo. 
 
Previamente he expuesto las consideraciones sobre la definición de artista, las posiciones 
teóricas críticas frente a la tradición académica y las prácticas artísticas asociadas a las 
propuestas basadas en redes digitales; solamente faltaría revisar lo referente al museo como 
el punto de inflexión en la representación del arte e instancia clave de la circulación abierta 
con lo social. 
 
El museo, desde su concepción en el siglo XVIII, es la instancia arquitectónica contenedora 
del “instinto de clasificación” alrededor del cual se dispuso el pensamiento de la 
modernidad. Así el museo se da a la tarea de separar y clasificar objetos en compilados que 
aseguren ordenaciones, agrupaciones o jerarquías, en consecuencia con la idea de 
Enciclopedia surgida durante el periodo de la ilustración. El fin último del museo era servir 
de vehículo educativo para todos los ciudadanos, poner a disposición de la humanidad el 
conocimiento y convertirse en sí mismo en un objeto de preservación, investigación y 
estudio. 
 
Con su instauración se construye entonces el mito del museo, que lo reviste con un aura 
especial que le da un papel preponderante en la memoria patrimonial nacional (en este caso 
del arte), y a la conservación, protección y difusión de la cultura artística. Así arte e historia 
se entrecruzan, el primero encuentra su espacio de exhibición propio y la segunda encuentra 
su espacio ideal para dar despliegue a sus visiones y materializarlas. 
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En cuanto al museo como objeto de investigación de la historia, Douglas Crimp anotó: 
 
El conjunto de objetos que despliega el Museum se mantiene unido sólo por la ficción que de alguna 
manera los constituye como un universo representacional coherente. La ficción que se crea mediante 
un desplazamiento metonímico repetido de los fragmentos por la totalidad, del objeto por la etiqueta, 
de series de objetos por series de etiquetas, puede aún producir una representación que es de alguna 
manera adecuada a un universo no lingüístico. Tal ficción resulta de una creencia acrítica en la idea de 
que ordenar y clasificar, esto es, la yuxtaposición espacial de fragmentos, puede producir una 
compresión representacional del mundo. (Crimp, 2008:75) 
 
Esa ficción de la que habla Crimp evidencia la fragilidad del museo, en términos históricos, 
para mantener coherencia frente a aquello que está representando, los símbolos y signos 
autocontenidos cada vez dan menos cuenta de lo ocurrido, de lo no oficial, de lo que 
representan, de lo que significan; por ello exposiciones como la analizada por Clifford 
fácilmente obvian los contrapunteos culturales que matizan las creaciones artísticas, o las 
ponen a hablar desde otro lugar y les dan una dimensión como “parte de” y no solo como 
ellas “en sí mismas”. 
 
Hasta inicios del siglo XX el museo representaba un espacio de élite, de alta cultura con 
preferencia por mostrar las obras maestras y hacer alarde del buen gusto tanto para apreciar 
como para coleccionar. Así en el museo se muestran las obras que unos entendidos en el 
tema tienen la capacidad de contemplar en toda su magnitud. Heath y Potter hacen una 
interesante disertación al respecto: 
 
Para una gran mayoría de personas, el criterio estético depende de lo que el sociólogo Pierre Bourdieu 
denomina «la ideología del gusto natural». En su opinión, la diferencia entre lo bonito y lo feo, lo fino 
y lo vulgar, lo elegante y lo vulgar, se halla en ‘el propio objeto en sí’. El arte malo es realmente malo, 
pero sólo las personas con una cierta cultura y educación son capaces de reconocerlo como tal. Sin 
embargo, como señala Bourdieu, esta capacidad para detectar el arte de mala calidad está concentrada 
en un determinado sector. De hecho, sólo un porcentaje minúsculo de la población la posee. Y según la 
copiosa información que aporta este autor, recae casi exclusivamente en los miembros de las clases 
más pudientes. Las clases bajas adoran el arte malo, mientras las clases altas tienen un gusto 
claramente «aburguesado». Cualquiera con una mentalidad mínimamente crítica verá que esto tiene 
una explicación obvia. Veblen descubrió hace tiempo que «el enorme placer derivado del uso y la 
contemplación de productos caros y supuestamente hermosos suele ser, en gran medida, el placer 
derivado de nuestro sentido del lujo camuflado bajo el nombre de "belleza”»… En opinión de 
Bourdieu, el criterio estético siempre será una cuestión de distinción, porque implica separar lo 
superior de lo inferior. Por tanto, el buen gusto, en gran medida, se define negativamente, en términos 
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de lo que no es. ‘El gusto quizá sea, primero y ante todo, un disgusto, el disgusto producido por el 
horror o la intolerancia visceral de los gustos de los demás’. (Heath; Potter, 2005:142) 
 
Pese a la irrupción de los movimientos críticos y las propuestas que incluyeron en el museo 
ideas, acciones, conceptos y objetos de la cultura popular nunca antes vistos como 
“cultura”, que en su momento pusieron en jaque esa idea marcada de la alta y baja cultura, 
persiste la tendencia a verlos como algo “culto”, pero más llevada por lo económico que 
por el refinamiento como tal, basta con ver cuánto cuesta La Fuente de Duchamp. Para que 
ese precio se tasara hubo primero un proceso de legitimación por el cedazo del discurso 
oficial para darle su valor artístico y luego su ascensión como objeto de culto por el 
mercado del arte y los medios de comunicación; aquí nada tiene que ver el buen gusto o la 
alta cultura, es más una forma de capitalización y poder adquisitivo que se traduce en el 
prestigio de poseer una pieza altamente valorada simbólicamente aunque su factura haya 
sido originada en una fábrica de urinales en masa. 
 
Esa idea del museo como educador visual y modelador del gusto entró en desuso por la 
mezcla de acciones artísticas con acciones cotidianas, la evolución de los sistemas de 
reproducción y el consumo. Gillo Dorfles entiende el problema del gusto más que un 
asunto de estética como un asunto de la sensibilidad cultural del público, es la “reacción 
popular ante las obras y las tendencias del arte”. Comprende que el gusto del público 
cambia casi al instante de su aparición, fenómeno resultante del consumo y la velocidad de 
la comunicación actual: 
 
Si antes los estilos duraban cien años o por lo menos varias décadas, en la actualidad, gracias al 
marketing desintegrador, una tendencia artística puede realmente durar pocas semanas y de ahí que se 
viva bajo la constante de un permanente cambio en las sensibilidades, las percepciones y, sobre todo, 
del gusto por la obra artística; casi un cómprese, úsela y tírela al basurero. Son cambios que se efectúan 
con extrema rapidez. El gusto es la aceptación  de unos códigos por parte de una gran mayoría de la 
gente, que descubre con ellos la posibilidad de comunicarse algo nuevo. (Dorfles, 2008:75). 
 
Así cada quien define lo que le gusta o no y es completamente válido. Los valores estéticos 
y de construcción de la mirada están relacionados directamente por el protagonismo de la 
cultura de consumo y la emergencia de la individualidad. La esfera de validación del estilo 
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y la tendencia están marcados por los ámbitos de comunicación y práctica social más que 
por la institucionalidad artística. La vasta cantidad de imágenes y estéticas que circulan con 
extrema facilidad y la libertad para “crear una propia cultura” frente a “crear una cultura” 
abren la posibilidad de establecer canales de autoafirmación y autoreconocimiento de la 
identidad; es decir, no existe una única vía de construcción del gusto. 
  
Aquí se toca un punto neurálgico sobre las funciones del museo: su capacidad para dar 
cuenta de la producción visual y performativa de una época se va desvaneciendo y ha 
perdido la palabra en cuanto a la determinación del gusto y lo que es la cultura. El museo se 
encuentra en un punto que le ha obligado a repensarse y ponerse a tono en un nuevo papel, 
en medio de un mundo que tiene exacerbados los sentidos; responde a modelos económicos 
a escala global y está altamente digitalizado, se ha convertido en un espacio más de 
“entretenimiento”, en un paseo de domingo o de una tarde de relax, dejando atrás la sanción 
que lo definía como espacio obligatorio para adquirir conocimiento y educar la percepción. 
En ese sentido fue necesario ponerlo en sintonía con los cambios económicos y su 
necesidad de subsistencia en el imaginario social, razones que lo llevaron de lleno a 
constituirse como industria cultural, así su repertorio de exhibiciones permanentes y 
temporales se adoban con publicidad masiva, webs superdiseñadas, actividades didácticas y 
souvenires.  
 
En la exposición Andy Warhol. Mr. America organizada por el museo del Banco de la 
República de Bogotá en 2009, los visitantes, luego de hacer una larga fila en la calle para 
poder entrar a la muestra, pasaban por varias salas que contenía 122 objetos y dos 
instalaciones, al final su recorrido desembocaba en la tienda warhol: camisetas, libretas, 
cuadernos, bolsos, afiches, llaveros, imanes, libros para colorear, lápices… y un largo 
etcétera de objetos. Llenos de paquetes salían del museo y un equipo Coca-Cola regalaba 
botellitas mientras decía: “toma, para que te refresques”9. 
                                                 
9
  Dentro de la exhibición se incluyeron varias de sus imagenes de botellas de Coca-Cola, ilustradas con la 
correspondiente declaración del artista: Lo que es genial de este país es que América ha iniciado una tradición en la 
que los consumidores más ricos compran esencialmente las mismas cosas que los más pobres. Puedes estar viendo la 
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Con todo este asunto del museo como espectáculo, como forma que camina a la par con las 
condiciones fragmentadas de la realidad que se vive en el mundo exterior, se pone de 
manifiesto la inestabilidad en su concepción histórica frente a la detonación de la 
visualidad, la publicidad, el diseño, el mercado y las redes de comunicación. Las 
consideraciones anotadas indican una conjunción viejo-nuevo, en tanto mantiene su estatus 
de contenedor y difusor del arte, pero le da un tratamiento acorde con las reglas de la 
cultura consumista, lo “asimila” al sistema de valores que no puede ignorar.  
 
En rigor el museo sigue siendo el nodo de articulación entre prácticas, producción, difusión, 
discusión y consumo de tendencias artísticas, por eso no ha desaparecido, incluso en su 
reinvención se ha  fortalecido.  Sin lugar a dudas continúa representando aquello que se 
valida como arte, lo captura y lo trae dentro de sus paredes en una línea historiográfica,  
evidentemente la ampliación del campo estético no implica la desaparición del arte, sería 
absurdo plantear algo semejante; éste sigue siendo un pilar importante que permite sacar a 
flote lo esencial de la cultura; lo que hace es interpelarlo frente a sus alteridades y 
establecer otras condiciones para su aproximación. 
 
El arte no se exhibe, se pone en escena pública 
 
Formas como la “exposición” se han modificado por la influencia del mercado y las 
condiciones de producción de sentido, como en el caso de Warhol anotado anteriormente. 
De todas maneras, guardan cierta coherencia con las exhibiciones tradicionales que se 
resuelven museográficamente disponiendo en los muros o en el espacio los objetos e 
introduciendo al espectador en el tema a través de fichas llenas de textos, buscando con ello 
lograr un encuentro directo con el público propiciando una educación estética y artística 
                                                                                                                                                     
tele y ver la Coca-Cola, y sabes que el Presidente bebe Coca-Cola, Liz Taylor bebe Coca-Cola, y piensas que tú 
también puedes beber Coca-Cola. Una cola es una cola, y ningún dinero del mundo puede hacer que encuentres una 
cola mejor que la que está bebiéndose el mendigo de la esquina. Todas las colas son la misma y todas las colas son 
buenas. Liz Taylor lo sabe, el Presidente lo sabe, el mendigo lo sabe, y tú lo sabes. 
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para la adopción correcta de los discursos, pero ¿cómo es una exposición de trabajos 
realizados en computadores y más aún realizados en internet? De partida, esta clase de 
propuestas siguen una ruta diferente, pueden circular por fuera del radio de acción de la 
institucionalidad, que no es solamente el museo o la historia. Instituciones son la misma 
idea de artista, la misma idea de obra, o de hacer crítica, todo ello cierra, reglamenta y 
condensa la posibilidad de actuar públicamente en el campo artístico.  
 
Históricamente el arte era una práctica cuyo resultado final implicaba una exhibición 
pública y esa noción definía lo que era el arte como tal, le ponía límites a la idea de arte. 
Con el uso de dispositivos tecnológicos y redes electrónicas de comunicación, se empieza a 
hablar desde hace unos años que “el arte no se exhibe” sino que “se pone en escena 
pública”, lo que amplía notoriamente las posibilidades de lo que sería el resultado final de 
procesos artísticos. Por su propia naturaleza los trabajos en la web cuentan con muy poca 
visibilidad en el museo, porque es un tipo de práctica que no necesita de una intervención 
institucional para circular, ni para lograr su cometido. Lo interesante en estas propuestas es 
que se conocen más afuera que adentro del museo en muchos casos y abogan más por 
entablar una posición política en el campo de la red propiciando debates y abriendo 
espacios de visibilización en internet. 
 
La posibilidad de que internet permita comunicarse siempre con alguien en un lugar 
cercano o remoto simplemente se convierte en un código cultural, al no ser sólo una 
práctica cultural pues va más al terreno cognitivo, en donde los sujetos asumen niveles de 
representación cultural, simbólica y si se quiere imaginaria, con la posibilidad de chatear, 
examinar información acumulada o registrada en otro sitio o cosas por el estilo. Todo esto 
muestra fácilmente lo que se replantea en las relaciones sociales en este terreno, un espacio 
público puede ser más eficaz que una plaza pública para comunicar ideas, puede tener unas 
ventajas de cobertura. Por ello, la pretensión de dar la “suficiente información” como 
estrategia museística para formar el público, en las propuestas artísticas en red termina 
siendo completamente irrelevante.  
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Resulta entonces contradictorio hablar de “exposiciones” de artes electrónicas de redes, 
justamente por los principios de circulación y las condiciones del soporte que le son 
característicos. No obstante, el museo como lugar físico encuentra maneras de exhibir un 
arte que propende por su libertad fuera de la legitimación que otorga la institucionalidad, 
pero que de todas maneras ha sido legitimado como arte. De la misma manera en que el 
museo intenta convertirse en una institución abierta a los códigos del consumo y las 
prácticas sociales, por lo menos en su disposición como entidad, también intenta obtener un 
good will, integrando proyectos con propuestas contemporáneas que eleven su credibilidad 
y mantengan su estatus como comprensor de los ámbitos más arriesgados de las artes. 
 
Este es el caso de las muestras referidas a la tecnología que son asumidas con la misma 
óptica que se desarrollan exposiciones objetuales convencionales. Las tres versiones10 de 
Artrónica – Muestra Internacional de Artes Electrónicas realizadas en Bogotá, se 
concibieron:  
 
Teniendo en cuenta los importantes desafíos que las nuevas tecnologías plantean globalmente a las 
diferentes áreas del conocimiento y la creación; así como, la innegable necesidad de propiciar 
localmente territorios interdisciplinarios de experimentación e investigación alrededor de las artes 
electrónicas. (comunicado de prensa, 2005). 
 
En los espacios del museo del Banco de la República, además de videos y multimedia se 
presentaron proyectos para red. Estos se exhibieron de una forma muy particular: sobre 
varios módulos (que en verdad parecían pedestales) se ubicaron computadores con acceso 
restringido a internet, solo se podía navegar en el dominio del trabajo artístico, los 
visitantes debían explorar la página estando de pie y vigilados a dos metros por personal de 
seguridad. Tuve la oportunidad de ver con detenimiento cómo era esa interacción 
museo/computador/red/usuario/vigilante; un niño que claramente era de origen humilde se 
acercó a una de las máquina y por la altura del módulo le era imposible estar cómodo, 
                                                 
10
 Organizadas en 2003, 2004 y 2005 por la Embajada Francesa, el Goethe-Institut, y la Biblioteca Luis Ángel 
Arango. 
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apenas tocó el mouse el vigilante se acercó y le dijo que él no podía estar ahí que debía irse. 
¿Qué sentido tiene entonces hacer una muestra de arte en red? ¿Es sólo para el prototipo de 
personas que se supone tienen la capacidad de interactuar con él? ¿si está en el museo se 
vuelve un “por favor no tocar”? Primero, exhibir arte de esta clase no puede montarse como 
si el computador fuera una escultura y segundo, se supone que en un espacio de acceso 
gratuito abierto a la ciudad “cualquiera” puede visitarlo. 
 
El despliegue del poder del museo se ve aquí en todo su esplendor y evidencia el arraigo 
sobre lo que debe ser una pieza artística, cómo se debe exhibir y quién está en capacidad de 
apreciarla. La arbitrariedad no está solo en el trato al público por la logística del evento, 
quién además en general era revisado de manera policiva a la entrada y salida de la 
exposición. El asunto es mucho más grave, está en desconocer completamente lo que 
significan los trabajos digitales en red y sus implicaciones espacio-temporales, los cuales 
justamente desarticulan los sentidos lógico/ideológico/político/cultural de la institución 
artística tradicional. 
 
El desfase es evidente, los artistas son conscientes de esa plataforma de interacción y la 
usan para algo más complejo que simplemente divulgar obra. Utilizan todos esos 
componentes simbólicos, imaginarios, culturales, políticos, tecnológicos y demás para 
propiciar lo que el arte siempre propicia, que es una indagación sobre las particularidades 
de un sujeto, una indagación sobre los trasfondos culturales que hay en esas 
particularidades. Lo que a un espectador le pasa frente a una obra es más responsabilidad de 
él o de ella, que del artista que hizo el trabajo. Lo más interesante que se propone, es la 
posibilidad de imaginar, por lo menos, que lo que ocurre en  la creación, participación, 
acceso y consumo de la obra está en ese espacio compartido y ocurre en el tiempo real de 
uno mismo, que no hay una separación temporal como leer una novela de hace cien años 
ahora o ver un cuadro del periodo colonial.  
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En el ámbito sociocultural se tiene una idea general al referirse a lo electrónico, como la 
utilización masiva de las máquinas para realizar labores que hasta hace muy poco requerían 
de presencias físicas en periodos regulares. El rol protagónico que ha tenido internet en este 
escenario no es desconocido, incluso ya es parte de la vida cotidiana diligenciar 
formularios, realizar transacciones bancarias y comerciales, buscar información y enviar 
correos electrónicos y la lista sigue; sin embargo, para los internautas el arte de redes sigue 
existiendo socialmente dentro de los museos, pese a haber surgido casi a la par con la web 
como se concibe hoy. Prueba de ello está en muestras de artes electrónicas como Artrónica. 
La exhibición ha acercado a la ciudad a la potenciación de los nuevos medios en un 
escenario artístico legitimado, en contravía de su carácter natural. Casi como si se 
pretendiera que este lenguaje artístico no pudiera escapar de las figuras y sistemas 
establecidos, aunque ello esté en contra de su verdadera esencia.   
 
La anterior fue una muestra de cómo se intenta exhibir en el edificio museo, un arte 
totalmente virtual volviéndolo “museable”. Pues bien, también queda la posibilidad de 
exhibir en la misma red sin partir de la lógica museística tradicional, sino con un montaje 
concebido 100% para internet.  Net.art es feo y no le gusta el cursor, organizada por la 
Unidad de Artes del Banco de la República en 2007, fue la exposición más ambiciosa que 
se ha realizado de net.art colombiano, en la cual, se recogieron las propuestas más 
interesantes y se dispusieron en un solo portal. Allí a criterio de Juan Davis, curador de la 
muestra, su línea de investigación “fue encontrar tendencias particulares al uso del Net Art 
y las maneras en las que esta producción responde a las condiciones sociales y económicas 
del país” (Davis, 2007:web). Bajo esta sombrilla organizó seis nodos temáticos: 1) 
Software Libre, Open Source y Copy Left. 2) Mapping, Crawling y Remixing – Mapear, 
rastrear y remezclar. 3) Redes y Ciudades. 4) Transmisiones. 5) Uploading Death – 
Cargando Muerte. 6) Play With Me – Juega Conmigo.(Davis, 2007:web). 
 
En la primera se incluyó el proyecto Slow, realizado por el colectivo integrado por 
Martínez, Zea y Burbano de quienes hablé en el segundo capítulo, propuesta de 
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recopilación de software libre en un dvd que fue distribuido de manera gratuita en 
Bogotrax, evento de artes electrónicas bogotano. En las otras categorías se incluyeron 
trabajos que van desde la publicación de fotografías en la red, pasando por transmisiones de 
radio y televisión diferidas y en tiempo real, hasta aproximaciones del uso alternativo de la 
red para difundir ideas asociadas con las artes, entre otras. En rigor y pensando en lo que es 
el net.art, ninguna de estas aproximaciones podría ser catalogada bajo ese rótulo. No hubo 
una reflexión teórica al respecto, no se matizó de forma alguna la heterogénea seleccción, 
simplemente al estar incluidas en una exhibición oficial quedaron enmarcadas, 
homogenizadas como net.art en la visión museal. El paradigma del net.art se convirtió en 
pocos años en el nombre que engloba todas las aproximaciones de arte y redes. 
 
No pretendo desconocer que la historia es importante, que las categorías son útiles para 
entender los acontecimientos. El reclamo está en el poco rigor que existe para realizar 
eventos concretos de las artes en un contexto globalizado, entendiendo los nuevos 
paradigmas de la sociedad digital y de los códigos globales de comunicación, por lo menos 
en lo que a Colombia respecta. La narrativa interna de la crítica y la historia del arte puestas 
en circulación a través de muestras específicas exigen otros relatos acordes con las 
implicaciones ampliadas de las artes contemporáneas. 
 
Un asunto adicional se me queda en el tintero: la preservación. Si por un lado me propuse 
analizar lo que significa aquello de la educación visual y de la construcción del gusto como 
funciones del museo, de otra parte está la conservación y protección ¿cómo se hace eso con 
propuestas artísticas digitales y de redes? ¿Cómo se mantiene esa memoria? Si bien en 
capítulos anteriores indico que son propuestas performáticas que existen y tienen sentido en 
la interacción aquí y ahora, eso no quiere decir que no merezcan tener un lugar en la 
memoria del arte. 
 
La “materia” con que están hechas las propuestas digitales y las que usan soportes digitales, 
es la codificación virtual: desmaterialización total. La única posibilidad de mantener por un 
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largo periodo las producciones artísticas hechas en soportes digitales son los mismos 
dispositivos en que fueron concebidas. El problema está en que tanto software como 
hardware muy rápidamente son obsoletos. 
 
Si se baja un proyecto de la red a la función de un CD, en 10 años ¿quién lee un CD? ¿Con 
qué drives? Si ya cambió la tecnología. Por ejemplo si se envía una fotografía digital al 
Archivo de Bogotá la devuelven diciendo imprímela, mándala y nosotros la cuidamos, 
hemos cuidado fotos por más de cien años y están perfectas. Si uno tuviera un archivo en 
un floppy disk de 5 ¼ ¿dónde se lee eso ahora? De hecho un disquete de 3 ½  ya es un drive 
que muy pocos equipos tienen. Si se guarda algún tipo de registro en esos soportes en poco 
tiempo lo único que queda es comérselo, porque no hay forma de que se pueda leer en 
ninguna parte. 
 
La migración a otros estándares tecnológicos puede alterar drásticamente el trabajo en su 
configuración del código de programación y formatos de reproducción, porque los entornos 
tecnológicos se transforman y es muy posible que la obra muera ahí. Los archivistas 
siempre lo dicen, la única manera de mantener memoria o la dan los soportes análogos de 
modo que solamente queda “el registro” de aquello que pasó como si se tratara de un 
performance, o  subir todo a internet como lo propone Media Art Net, proyecto promovido 
por Rudolf Frieling en el Media Art del MOMA de San Francisco o el Digital Art History 
Database del Ars Electrónica. 
 
De momento no pretendo profundizar en este asunto, es uno más del que deben encargarse 
los museos y sus guías archivísticas, sin embargo la arqueología digital es un tema álgido y 
sensible para entender el momento histórico en que se desarrolla otra de las grandes 
revoluciones del arte, ya no desde su propia disciplina, sino en entrelazamiento complejo 
con los cambios culturales, la tecnologización del mundo, las subjetividades en la 
comunicación y los sistemas de poder que han marcado el devenir de las artes. 
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CAPÍTULO 4 
RELACIÓN CON LA GLOBALIDAD 
 
Artistas hackers 
 
Los aspectos integradores de la sociedad actual son los ejes fundamentales de las teorías de 
la globalización. Estos aspectos son de orden político, informático, económico y cultural, y 
generan escenarios de comunicación e intercambio entre las naciones. El desarrollo de estos 
procesos ha permitido el surgimiento de códigos culturales mundialmente compartidos, así 
como monopolios de poder a través del capital flexible. Aunque pareciera que estoy 
recitando la tarea del día, no es así. Empiezo este capítulo mencionando la globalización, 
para irme acercando a una revisión de la electrónica en vía de comprender la disolución de 
las fronteras disciplinares y la validación de otros imaginarios que hacen de las propuestas 
de arte electrónico un espacio amorfo que es propicio entrar a descifrar desde los Estudios 
Culturales. 
 
Quisiera primero exponer un poco el “detrás de cámaras” de la producción desde el punto 
de vista de los artistas, para ello traigo de nuevo las entrevistas realizadas, comenzando por 
Camilo Martínez del colectivo Slow en una cita algo extensa pero que permite vislumbrar 
puntos neurálgicos de la relación entre arte/tecnología/globalidad:  
 
Es bien interesante lo que está pasando en diferentes comunidades de carácter mixto, es 
decir en las que participan artistas, ingenieros y gente interesada en el software libre, 
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hardware libre, redes libres, como las formas colectivas de apropiar la tecnología11. En 
particular en listas como Colab, Alred o Slow, se da algo interesante y es que la 
interacción con otros colectivos y comunidades en el exterior tiene la posibilidad de ser 
más bidireccional desde la misma experiencia. Por ejemplo, aquí en las academias de arte 
y algunos artistas que están trabajando con medios electrónicos, se están utilizando 
dispositivos que se llaman tarjetas microcontroladoras que son como pequeños 
computadores programables, muy sencillos. Usualmente estos son productos que hacen 
empresas y acá son difíciles de conseguir o son muy caros, eso pasa con la Basic Stamp o 
la BX24 que son modelos de esos productos que fueron populares; hay unos proyectos de 
software y hardware libre que apuntan a la creación y apropiación de esos dispositivos 
pero en una dinámica más democrática económicamente incluso. Proyectos como Arduino 
y Muio, que son tarjetas microcontroladoras que uno puede armar con componentes que se 
pueden conseguir en un contexto local (en la carrera novena de Bogotá) y que son 
tecnologías abiertas multiplataforma, es decir, que se pueden usar no necesariamente con 
un software específico sino que las puedes conectar con diferentes programas.  
 
La construcción y desarrollo de esos proyectos, por ejemplo de Arduino, se da entre gente 
de España, Italia e Inglaterra y el hecho de que se pueda utilizar ese tipo de tecnologías 
acá abre la posibilidad de participar dentro de la misma comunidad como un usuario; 
claro que depende del nivel en que uno quiera involucrarse, si tienes el conocimiento para 
participar como desarrollador del proyecto, usualmente lo puedes hacer, puedes hacer 
aportes a software o hardware libre si tienes el conocimiento y quieres hacerlo. La 
posibilidad está allí, es efectiva porque muchos de esos proyectos tienen un equipo central 
de desarrolladores pero hay mucha otra gente colaborando y alimentando el proyecto.  
 
… Yo estoy vinculado con un grupo de gente que trabaja en pro del software libre, trabaja 
con Linux, muchos son ingenieros electrónicos, ingenieros de sistemas, personas que 
vienen más del campo de la tecnología. Construir esas tarjetas o pretender hacer redes 
inalámbricas requiere de un conocimiento particular de la tecnología al que muchas 
personas llaman hackear, un término con el que estoy de acuerdo, pensando en el hacking 
como una forma de apropiar y transformar la tecnología, eso es una forma creativa de 
apropiación. Ahí es donde la cosa se une, en últimas ¿qué diferencia hay si estás 
apropiando creativamente un dispositivo para transformarlo, para satisfacer necesidades 
utilitarias y expresivas las que te hacen entrar en ese proceso de hackear ese dispositivo, 
esa tecnología? Esa dimensión creativa de la tecnología es la que me parece que lo acerca 
al arte y por eso produce este tipo de soportes. Lo tecnológico para mi tiene la posibilidad 
de transformarse en el uso que me interesa.  
 
                                                 
11
 El trabajo colaborativo es una más de las posibilidades de los nuevos artistas, digamos que es uno de sus 
campos de acción, pero no es parte en sí de la definición de artista, por ello en el capitulo 2 solo me centro 
en el nuevo estatuto del “artista” como “posibilitador de interacción”. En el capítulo 4 entro a describir y 
analizar con detalle esos “campos de acción” a los que me refiero. 
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También está la participación a través de spinnings de transmisión de audio y video por 
internet en diferentes festivales a diferentes escalas. Participé hace dos años en un hacklab 
que se hizo en España transmitiendo una conferencia sobre arte y comunidad. Digamos 
que la posibilidad de participar e interactuar con colectivos de diferentes partes es más 
efectiva a través de internet y sí se está dando y se está aprovechando. Lo pertinente es 
abrir la discusión frente a la comunidad mundial, generar visibilidad es lo importante, 
saber lo que está haciendo el otro y que el otro sepa lo que estamos haciendo en principio 
y luego por ende vendrá una discusión. (Martínez, 2007:Entrevista Nº1).  
 
Sobre el mismo tópico César Ramírez, artista electrónico que desarrolla procesos de 
interacción en redes digitales y análogas a partir de la idea de arquitectura relacional12 
plantea: 
 
Wikipedia, los blog y los creative commons han permitido mayores posibilidades de 
información y de ahí la creación de conocimiento, también se puede ver que ahora mismo 
estamos a la par de cualquier universidad que esté manejando nuevos medios. El taller que 
aquí estamos trabajando de Arduino en la Javeriana lo está haciendo Columbia University, 
bajo una tendencia del software libre se está aprendiendo a potencializar la red. Aunque 
aquí estamos arrancando en una etapa germinal, también estamos generando procesos 
interesantes, por ejemplo, todos los procesos interactivos de Hernando Barragán quién 
también diseñó toda una plataforma y software libre desde Latinoamérica, desde Bogotá- 
Colombia, éstos han tenido circulación, los utilizan en el MediaLab del MIT 
(Massachusetts Institute of Technology) para probar el proyecto; entonces pienso que esos 
casos no son solo de Estados Unidos o Europa, sino que se dan en Latinoamérica también. 
Pasa lo mismo si vemos el arte genético y las configuraciones de redes de Eduardo Kac, 
que pese a ser brasilero, es un ser más global. En la cultura nuestra nos ha tocado 
aprender a ser más globales a través de ejemplos de otras periferias. Por ejemplo, para 
nosotros la periferia viene siendo Europa y Estados Unidos contemporáneamente, antes 
era al revés, ahora estamos generando conocimiento desde Latinoamérica. Mira, más o 
menos en 1995, Rafael Lozano Hemmer, un mexicano, comienza a generar el concepto de 
“Arquitectura Relacional” y lanza su primer experimento en Ciudad de México en la plaza 
central, creando un nuevo paradigma. La alta cultura de las redes y digital ya no se está 
manejando en Europa y Estados Unidos, sino aquí en Latinoamérica. (Ramírez, 
2007:Entrevista Nº2). 
 
                                                 
12
 “Mis proyectos de instalación, realizados en colaboración con Will Bauer, se mueven dentro de un campo que yo llamo 
"Arquitectura Relacional", algo que se puede definir como "la actualización tecnológica de edificios con memoria 
ajena". La memoria ajena se refiere a recuerdos que no pertenecen a ese sitio, que están fuera de lugar, y la 
actualización tecnológica significa el uso de hipervínculos, metonimia, efectos especiales y telepresencia”. Rafael 
Lozano-Hemmer en entrevista de Geert Lovink.  
    Tomado de: http://hipercubo.uniandes.edu.co/redes03/pdf/alzado_vectorial.pdf 
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Estas experiencias anotadas por los artistas son una evocación directa a esos aspectos que 
mencionaba al inicio. El campo de la creación electrónica está influido por la facilidad en la 
transmisión de proyectos desde cualquier lugar del planeta, las posiciones políticas y 
económicas del open source, el software libre y el hardware libre, y por último implican 
una cierta manera de aproximarse al tema a través de códigos y sistemas compartidos 
trasnacionalmente.  
 
Han sido bastante difundidas las tesis que defienden que la globalización multiplica el 
intercambio de información y esto refuerza la posición de determinados grupos dominantes. 
Esto evidentemente es cierto; sin embargo, existe otra posibilidad de intercambio y 
disposición de la tecnología que también es solo posible a través de los canales de la 
globalización. Este es el asunto que convoco: la manera particular en que los productos 
tecnológicos que nos abordan por todos lados son transformados creativamente en 
comunidades mundiales y aunque no es tan visible su acción, es una resistencia que desde 
el trasfondo modifica radicalmente lo que conocemos en el sistema de producción 
tecnológica de los monopolios. 
 
El surgimiento de comunidades dedicadas a los desarrollos electrónicos, que cooperan para 
lograr la apropiación de la tecnología, es un cambio importante en términos culturales. El 
tipo de economía paralela a la gran industria tecnológica de Microsoft o Macintosh, 
comporta apropiaciones alternas de los dispositivos y programas modificando la relación a 
través del conocimiento y no de la acumulación de capital, creando un nuevo tipo de lazo 
social. Aunque este es uno de los temas principales de las teorías de la posmodernidad, es 
importante ver la forma en que se desarrolla en contextos específicos. Jesús Martín-Barbero 
nos recuerda que:  
 
La técnica -que fue durante siglos considerada como mero instrumento o utensilio, es decir, algo 
desprovisto de la menor densidad cognitiva- ve ahora transformado su estatus radicalmente, pasando a 
constituirse en dimensión estructural de las sociedades contemporáneas a la vez que se llena de 
densidad simbólica y cultural. (Martín-Barbero, 2009:web). 
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A propósito, puede decirse que las tecnologías de la información son uno de los elementos 
álgidos que refuerza constantemente la transformación de las sociedades por su capacidad 
para acortar las distancias entre culturas y justamente por ello resulta siendo el paradigma 
de la formación de nuevos lenguajes. Alejándome un poco del “uso” y los “contenidos” que 
circulan y todo lo que ello implica para la construcción de sujetos e identidades 
individuales y colectivas, quisiera centrarme en quienes son responsables  de que aquellos 
medios de comunicación existan; ellos tienen mucho que ver con la vivencia y ese “llenarse 
de densidad simbólica y cultural”. 
 
En la primera conferencia de Hackers en 1984, Stewart Brand dijo la célebre frase: “la 
información quiere ser libre” (Brand, 1984:web). A partir de allí surgen ideologías que 
lideran campañas mediáticas en contra de la concentración de la información y de las 
diferencias sociales al acceso a la tecnología. Una vez masificado Internet a mediados de 
los años noventa, la rebelión toma un giro importante en pro del software libre, única 
manera de contrarrestar la creciente captación de las comunicaciones en red por parte de 
unos pocos conglomerados económicos. El underground electrónico comienza a moverse 
con relativa facilidad en gran medida alentado por el anonimato de los ordenadores desde 
los cuales se accede a la realidad virtual. Desde allí los hackers13 y crackers14 encuentran 
un lugar de acción determinante como símbolo de rebelión a través de la creación de 
nuevos sistemas operativos de dominio público, y en los casos más extremos a la 
intervención directa en los sistemas de programación encriptados de bancos, gobiernos, 
corporaciones e instituciones, para acceder a la información allí enclaustrada.  
 
                                                 
13
 Hacker: Me refiero a las pesonas pertenecientes a comunidades entusiastas de programadores y diseñadores interesados 
en un conocimiento profundo del funcionamiento interno de los sistemas informáticos. Se caracterizan por liderar el 
movimiento de software libre. 
 
14
 Cracker: Popularmente se confunde con el Hacker, por la distorsión que sufrió el término en los años 80´s. El cracker 
lo planteo aquí como los obsesionados en romper los códigos de la seguridad informática, son responsables de los 
“virus” y de los procesos de intromisión en sistemas encriptados.  
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Emblema Hacker. 
This image has been (or is hereby) released into the public domain by its author, 
Eric S. Raymond. This applies worldwide.  
In case this is not legally possible: 
Eric S. Raymond grants anyone the right to use this work for any purpose, without any 
conditions, unless such conditions are required by law. 
http://www.catb.org/hacker-emblem 
De hecho internet mismo fue posible gracias a la acción de los hackers y el movimiento de 
información libre: 
 
La revolución digital o la sociedad de la información es el resultado de estímulos contradictorios 
provocados, por un lado, por los grandes intereses del capitalismo internacional en viabilizar la llamada 
globalización de la economía y, por otro lado, por la capacidad creativa y el espíritu libertario de los 
hackers. Los hackers fueron quienes crearon prácticamente todo lo que hace que funcione, en la 
mayoría de los casos en forma voluntaria. Los protocolos TCP/IP, WWW (world wide web), DNS, 
DHCP, FTP y el e-mail fueron desarrollados por hackers y colocados para el uso libre de toda la 
humanidad. El desarrollo de internet es el más grande ejemplo de la capacidad de innovación de las 
tecnologías libres. (Ambrosi; Peugeot; Pimienta. 2005:27). 
 
 
La conceptualización de internet como un nuevo poder civil 
tomado por el ciberactivismo emergió en todo el planeta con una 
fuerza inusitada desafiando a aquellos que creían tener el 
conocimiento y por extensión el poder. La creencia en “la acción 
ante todo” es uno de los puntos más importantes, por ello la 
blosgsfera o el mundo blogui, es una de las herramientas más 
utilizadas en tanto permiten liberarse de los dominios .com y ser 
ventanas para la libre expresión.  
 
Ya en el siglo XXI el software y hardware libres han entrado a competir abiertamente con 
el software comercial, ello por la obligatoriedad del uso de herramientas adecuadas para la 
comunicación digital y los altos costos de las licencias de uso de las marcas con copyright. 
Es de señalar que el copyleft, asociado a desarrollos libres, implica además de su obtención 
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gratis o a muy bajo costo, su uso, copiado, estudio, modificación y redistribución sin 
restricciones. El proceso hacker está en el límite de los “derechos de autor”, ya que su 
acción no está solamente en crear y compartir información (creative commons), sino 
también en “apropiarla”; ello significa que producciones restringidas son decodificadas y 
reinterpretadas en creaciones dispuestas para su uso público. Por ello, se asocia el término 
“hackear” con vandalismo informático, en una errada interpretación en tanto su interés no 
es corromper los sistemas de seguridad comerciales (como sí lo hacen los crakers).  
 
Inclusive las empresas de tecnología funcionan a la inversa apropiándose de las propuestas 
del copyleft y aprovechando su gran poder de difusión y su maquinaria empresarial. En este 
sentido el asunto es mucho más radical por estar blindado por la ley sobre la reserva de 
derechos de autor. Ahí no hay reclamos posibles:  
 
En toda América Latina se producen menos derechos intelectuales que en Corea del Sur. Esto se debe 
en parte a la decisión de las elites latinoamericanas de aceptar los términos de comercio de Estados 
Unidos y al hecho de otorgar demasiados derechos a sus empresas…De manera diferente el modelo 
coreano consistió en desarrollar sus propios centros de investigación y gestionar su propiedad 
intelectual por un lado y, como lo hizo también Taiwán, en copiar tecnologías por el otro. Una 
economía emergente tiene por lo general que robarse la innovación tecnológica para poder arrancar…. 
La tecnología más valiosa son softwares que producen otros softwares; no aquel que sirve para escribir 
sino el que se emplea para crear otros softwares. Este es el campo de empresas como Microsoft se han 
dedicado a patentar. Debido a esta realidad, cuando estas empresas trabajan con países 
latinoamericanos, aunque en ellos exista una gran capacidad creativa, todos los derechos se fugan hacia 
Estados Unidos. (Yudice, 2005:web) 
 
El panorama es complejo, existe una especie de interdependencia entre una y otra posición, 
sin embargo las motivaciones de los desarrolladores independientes son más sociales a 
nivel global que de otro tipo. No necesariamente las posiciones de libertad están en contra 
de los procesos capitalistas, bien pueden valerse de ellos para lograr una distribución más 
justa de la comunicación y de la información. A ello se refiere Zigmund Bauman cuando 
asegura que: 
 
Globalización significa que todos dependemos ya unos de otros. Las distancias cada vez importan 
menos, lo que suceda en cualquier lugar, puede tener consecuencias en cualquier otro lugar del mundo. 
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Hemos dejado de poder protegernos tanto a nosotros como a los que sufren las consecuencias de 
nuestras acciones en esta red mundial de interdependencias. (Bauman, 1999: 10). 
 
El conflicto está en la aceptación de la libertad en medio de uno de los negocios más 
prósperos de la actualidad. Lo anterior evidencia que aunque se haya proclamado a Internet 
como el espacio de la democracia por excelencia, tiene como trasfondo reglas y fines 
arraigados en el control de la información, surgiendo tensiones de poder entre la industria 
electrónica que plantea un engranaje tecnoeconómico e ideológico y las posiciones que 
buscan promover formas tecnológicas que no coarten las posibilidades de la nueva 
espacialidad de la libertad, tratando de contrarrestar la agudización del aislamiento y la 
disminución de las oportunidades de ser partícipes de los nuevos procesos. 
 
La crisis de internet a finales de los noventa, causada por una parte por la demanda que 
superó las expectativas previstas, produjo una sobre carga de los servidores y un 
desabastecimiento de dominios .com (porque no eran masivos los .org o .net). Por otro 
lado, el fracaso del modelo inicial de e-business estaba diseñado sobre el supuesto de que si 
se pone un producto en internet, pum!, automáticamente se abre un mercado. Esta demanda 
y este fracaso dieron lugar a un replanteamiento de la plataforma que dio origen al modelo 
Web 2.0. Allí, se empezó entonces a prever una cobertura realmente mundial y se tomaron 
en serio sus usos que más que comerciales, giraban en torno a la intercomunicación, las 
telepresencias y la búsqueda de información. Las plataformas interactivas surgen en esta 
mutación, entendiendo que más que productos lo que internet ofrece son servicios, aquellos 
que inicialmente estaban restringidos como transmisiones de video, comunicación vía 
telefónica, e-mail con grandes capacidades de almacenamiento, intercambio de archivos, 
posibilidades de up loading de información en cualquier formato multimedia, portales de 
redes sociales, paulatinamente se fueron volviendo de acceso y uso gratuito, sin que ello 
quiera decir que no es una vía de negocios altamente efectiva. En este panorama el proceso 
hacking fue determinante:  
 
La consolidación de estos espacios de intercreatividad no sólo abren la posibilidad de explorar 
innovadoras instancias de comunicación e intercambio, sino que además generan nuevas oportunidades 
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de construcción social del conocimiento. La generación de estos canales de participación se consolidan, 
en alguna medida, como herencia de la cultura hacker de compartir el saber bajo estructuras abiertas y 
horizontales que promuevan la intercreatividad y la inteligencia colectiva, en beneficio de la 
comunidad… Este contexto colaborativo, que ha pasado de ser un experimento exitoso a una forma de 
trabajar en equipo y constituir comunidades en línea, favorece la conformación de redes de innovación 
basadas en el principio de la reciprocidad. El fundamento que soporta todas estas plataformas de 
interacción está centrado en la idea de mejorar, simplificar y enriquecer las formas y los canales de 
comunicación entre las personas. (Cobo; Pardo, 2007:167) 
 
 
Aunque esté en la red global, sigue siendo local 
 
Las tendencias de los discursos sobre la libertad de la información, si bien son una especie 
de paradigma global y presupone intereses compartidos de sujetos dispersos por el planeta, 
es necesario contextualizarlos: 
  
La mundialización es un proceso que se hace y deshace incesantemente… en ese sentido sería 
impropio hablar de una “cultura global” cuyo nivel jerárquico se situaría por encima de las culturas 
nacionales o locales. El proceso de mundialización es un fenómeno social total, que para existir se debe 
localizar, enraizarse en las prácticas cotidianas de los pueblos y los hombres. (Ortiz, 2004:38-39). 
 
No es lo mismo hablar del software libre desde Latinoamérica o desde Europa, ello es 
anotado por los artistas: 
 
Martínez: 
Es importante definir la localización, uno tiene que adaptar los medios a las necesidades 
locales, o por lo menos ese es mi interés particular. Cómo un medio o una tecnología 
particular se hace pertinente en un contexto, cómo la hace uno pertinente a través del uso, 
o más bien, el discurso es el uso que uno hace de esas tecnologías. (Martínez, 
2007:Entrevista Nº1). 
 
Ramírez: 
Supuestamente a Bogotá la ven, en el panorama tecnológico, desde las tarjetas que diseñó 
Hernando Barragán, pero en contrapartida hablando con la gente de Medellín me 
encargaron hacer el puente para tener los microcontroladores de Arduino, porque allá no 
hay. Allí solo están trabajando con las tarjetas de Barragán, que cuestan $85.000, 
mientras que una Arduino hecha por nosotros con componentes que encontramos en la 9 
con 19 sale por $38.000. Así que estamos utilizando el “Arduino de Autor”, de esta forma 
nos hemos apropiado de la tecnología, porque un Arduino en Europa cuesta 150 Euros. La 
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habilidad que hemos tenido nosotros es apropiarnos de esa tecnología y con la materia 
prima que encontramos en Bogotá empezar a manejarla. (Ramírez, 2007:Entrevista Nº2). 
 
Sin embargo, persiste un punto interesante expuesto por Natalia Marín: 
 
Hay una cosa dentro de esa localización que se va perdiendo y es casi si uno habla de 
algunas herramientas tecnológicas muy básicas, países como el nuestro tienen acceso a 
ellas como las tiene Alemania o como las tiene Sudáfrica. Ya no existe ese límite de acceso 
a la tecnología que te permita crear solamente en países desarrollados, yo creo que en esa 
medida establecer esas locaciones físicas ya no es importante, obviamente para los países 
sigue siendo importante señalar que hay artistas que están exponiendo afuera y que se 
están apropiando de herramientas tecnológicas, sobre todo en este contexto en el que usar 
tecnología pareciera algo nuevo aún cuando uno trabaje con bajas tecnologías hackeando 
electrodomésticos, se usa como una idea totalmente nueva, aparatosa y novedosa para los 
medios, pero yo creo que precisamente lo que hace la tecnología es permitir una relación 
con personas de otros lugares sin que ese imaginario de ser “de un país” sea un límite 
para eso, no sé, hablar en código es hablar distinto. (Marín, 2007:Entrevista Nº4). 
 
Aquí hay dos aspectos, por un lado el acceso a la tecnología y por otra su aplicación. No es 
necesario ser un miembro de estas comunidades, basta con el interés por el conocimiento de 
la tecnología para poder acceder a él.  La cultura creada en este espacio radicaliza las 
teorías del desanclaje al eliminar las nociones de nacionalidad y soportarse en lenguajes “en 
código”. El peso de los territorios tradicionalmente encargados de la tecnología en las 
últimas décadas ha perdido su densidad, teniendo mucho que ver la penetración de 
dispositivos electrónicos masivamente a todos los rincones del planeta, con eso el tema de 
la tecnología se resuelve ahora en la cotidianidad global.  
 
En regiones como Latinoamérica, surge el interés por involucrarse seriamente en la 
tecnología, partiendo del entendimiento de las especificidades del medio tanto del 
tecnológico como del social. Sin complejos, los desarrolladores y experimentadores se 
empoderan de un lugar y se alejan del conformismo del mero consumo, caracterización que 
generalmente se le ha dado a estos países. Esta posición y su actividad propositiva les da un 
lugar reconocible en las lógicas de las comunidades tecnológicas y entran de lleno a los 
flujos de información y creación respectivos. Este otro orden conlleva consigo posiciones 
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políticas estratégicas en un escenario global, con capacidad para convocar y renovar los 
mercados tecnológicos en sociedades tan marcadas por la desigualdad y la pluralidad 
cultural.   
 
Entendiendo esta dinámica surgen sectores alternativos en ciudades como Bogotá, ahí en la 
calle 19 con carrera 9,  en donde se consiguen a muy bajo costo elementos electrónicos de 
factura local y extranjera. Son como mercados persas de tecnología nueva y usada y el 
paraíso para los geeks15. De allí los creadores se proveen las herramientas y piezas que 
terminan usando creativamente en dispositivos diseñados según los intereses y necesidades 
locales. 
 
El florecimiento de esas economías paralelas va de la mano con escenarios de exploración 
tecnológica, uno de ellos son los procesos educativos a nivel universitario. En Bogotá, hace 
más de una década, comienzan las facultades de arte a generar espacios de formación en 
nuevos medios que implican componentes de experimentación conceptual y de técnica 
formal que envuelve componentes de historia y teoría sobre el tema, se empiezan a abrir 
líneas de profundización en los programas de estudios de pregrado y eso es lo que hace que 
se vea un incremento en el tipo de propuestas que ocurren en el intersticio entre la 
tecnología y las prácticas artísticas. 
 
La educación artística universitaria asume que justamente la trama entre 
arte/tecnología/redes/cultura es lo que ha potenciado el desplazamiento de los modelos 
asociados al arte, cuyos valores de democratización en una sociedad poscolonial y 
subalterna como la nuestra, entendiendo el devenir que nos construye como sujetos híbridos 
en términos históricos y la particularidades culturales propias surgidas en este contexto,  
ponen al arte en una posición de relación con su medio, con sus culturas y formas de 
                                                 
15
 Geek: Termino mundialmente difundido que se refiere a las personas fascinadas por la tecnología. 
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representación frente a un sistema contextual-global, comprendiendo el papel protagónico 
del arte como posibilitador de interacciones.  
 
Si bien los artistas en el sistema de formación, ya sea como profesores o alumnos, tienen la 
posibilidad de considerar los cambios actuales y toman posiciones en esta línea haciéndose 
explícitas en propuestas como HiperBarrio o Sutatenza Sin Cables16, los cuales, pese a que 
sus contenidos son realizados por una esfera cultural local muy específica, se vuelven 
experiencias compartidas y reconocidas por otros, al ponerlos a dialogar a través de 
tecnologías comunicacionales. La mayor pretensión que este tipo de trabajos conlleva es 
ofrecer modelos alternativos de enlace con la red a través de herramientas de fácil acceso 
sin pago de licencias y con dispositivos elaborados sin sofisticaciones, con elementos 
“caseros”. Aquí se entrelazan los presupuestos del software libre y las prácticas asociadas 
con el hacking con exploraciones culturales y prácticas artísticas, en un intercambio de 
saberes. 
 
De todas maneras este tipo de aproximaciones no son tan diáfanas como parecen y merecen 
algo de crítica. George Yudice (Yudice, 2002) llama la atención sobre las implicaciones del 
arte que se trabaja en colaboración con comunidades. En los años 80 surge con fuerza la 
tendencia de adelantar trabajos artísticos en sociedades, barrios o sectores pobres y 
marginados, asumiendo que los procesos creativos hacen mejores seres humanos. Se 
realizaron entonces acciones en las que intervinieron los artistas, los habitantes y las 
fundaciones o empresas que financiaban el trabajo, esto se clasificó como Arte 
Comunitario. Yudice resalta que por más loable que fuera el objetivo, el trabajo con los 
                                                 
16
 Inclusive, el proceso artístico funciona a partir de redes de conocimiento e intereses, fue un poco complejo entender 
cómo se complementan las comunidades de artistas que desarrollan propuestas a partir de las redes electrónicas. He 
mencionado insistentemente al colectivo Slow conformado por Martínez/Zea/Burbano, a su vez Slow se asoció con 
Araque para adelantar Sutatenza Sin Cables. Luego Araque continuó el trabajo con la comunidad de Sutatenza a través 
del proyecto no2somos+, enfocado en propiciar espacios de intersección entre arte-tecnología-comunidades a través de 
la apropiación mediática. En la propuesta Interactivos?'10: Ciencia de barrio que se adelantó en el Medialab Prado se 
encuentran de nuevo Araque/Burbano con otros artistas del medio internacional. Si bien los proyectos tienen un 
enfoque comunitario y se traducen en redes, esto se genera por el mismo trabajo artísticos en red de los posibilitadores 
quienes no tienen la intención de ser únicos y originales. 
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subalternos siempre conlleva su estereotipo cargado en los ojos de los artistas, las 
comunidades son unos otros a lo que hay que ofrecerles oportunidades de desarrollo 
creativo, transfiriéndole de esta manera al arte capacidades instrumentales de producción de 
capital social.  
 
Pese a que en la década de los 90´s los artistas en un acto de sensatez revalúan esta premisa 
indicando que el arte no puede resolver los problemas sociales, ni puede ser utilizado como 
un paliativo para mejorar la calidad de vida de poblaciones empobrecidas; el hecho de 
poner en escena pública, por el medio que fuere, a las comunidades subalternas no es 
garantía de derechos fundamentales y sí puede reiterar el estereotipo de las sociedades 
marginadas tercermundistas, al entrelazar la marginalidad económica y social con la 
provisión de tecnologías, que por esa misma situación no están en capacidad de tener y 
manejar, y por ello los trabajos colectivos en redes digitales podría verse como un “auxilio 
tecnológico”. 
 
Claramente estos antecedentes tienen mucho que ver con las prácticas artísticas en redes 
electrónicas que he anotado, ya que además de disponer la tecnología a personas que por 
sus condiciones socioeconómicas no tienen acceso a ella tan fácilmente, incluyen talleres y 
charlas con los habitantes y trabajo in-situ. Aunque sus intenciones no están basadas en 
“mejorar la calidad de vida” sino en abrir canales de autorepresentación mediante el uso de 
la tecnología, estos trabajos pueden ser un elemento de “exotización” de las comunidades y 
ello incide en la manera en que los reconocen a nivel internacional, por la valía que tiene el 
disponer el arte-tecnología a los menos favorecidos. 
 
Estas ideas rondan, con algunas variaciones dependiendo del tipo de práctica, el estereotipo 
del “arte latinomericano” que se mantiene en los centros académicos, al cual el sistema 
hegemónico de las artes, al tiempo que le da un lugar dinámico y propositivo, ha 
interpretado y categorizado asociándole características generales a las producciones, esto 
es, una carga altamente política y un sentido de trabajo con lo social, como las únicas 
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temáticas posibles (legítimas) que tiene el arte hecho en Latino América, y el arte 
electrónico de redes claramente se encasilla ahí, aunque sus objetivos vayan más allá, hacia 
la visibilización de culturas no hegemónicas. 
 
A este sofocamiento que sufren las prácticas artísticas de América Latina, se refiere Suely 
Rolnik cuando afirma que: 
 
… con el avance del proceso de globalización, las culturas hasta entonces bajo el dominio de la cultura 
hegemónica han venido deshaciendo su idealización desde hace algunas décadas. Se registra una rotura 
del hechizo que las mantenía cautivas y obstruía el trabajo de elaboración de sus propias experiencias 
basadas en la singularidad de las mismas y de sus políticas de elaboración y producción del 
conocimiento. (Rolnik, 2010:118). 
 
Aunque las anteriores consideraciones difícilmente se pueden desprender del arte que 
intenta trabajar con agentes fuera de su sistema tradicional y más aún si son emitidos desde 
el tercer mundo, en la intención inicial de los trabajos electrónicos en red se pretende partir 
del sentido ageográfico de habitabilidad que surge de la telemática, y del reflejo de otros 
hábitos y formas de vida, que les permita ser visibles desde una concepción propia: 
 
Si tanto individual como colectivamente las posibilidades de ser reconocidos, de ser tenidos en cuenta 
y contar en las decisiones que nos afectan, depende de la expresividad y eficacia de los relatos en que 
contamos nuestras historias, ello es aún más decisivo en este permanente “laboratorio de identidades” 
que es América Latina. (Martín-Barbero, 2002:9). 
 
 
De otra parte, desde el punto de vista de los artistas entran otras variables a jugar. Lo cierto 
es que así los artistas no intervengan directamente en la representación y se alejen de la 
institucionalidad artística tal y como la conocemos, en el reciente escenario de la 
geopolítica del arte los artistas, entendiéndolos como aquellos creadores acreditados 
académicamente, así como otras personas que no son consideradas artistas pero que 
claramente son creadores, sobrepasan su asociación a una nacionalidad y lo que prevalece 
es ser parte de redes mundiales, así su inserción en estos circuitos garantizan tener un lugar 
en las redes digitales que permiten interactuar desde cualquier punto del planeta y en 
consecuencia que las propuestas que posibilitan tengan una circulación y reconocimiento 
**************////////////////////////////////////http://www.zonaenconstrucción.com///////////////////////////////*************** 
*****/////////////////***** 97 
global. Así se visibilizan las culturas locales provistas por las propias comunidades, el 
trabajo arte-tecnología de un lugar específico, los desarrollos e innovaciones tecnológicas y 
las colaboraciones planetarias, todo en retroalimentación permanente a través de un proceso 
simbiótico en donde todos ven reflejados sus intereses.  
 
Es de rescatar que en esta sinergia se resaltan energías locales, tanto de las prácticas 
culturales como de las prácticas artísticas ambas potenciadas por la tecnología, 
posibilitando un diálogo con posibilidades de extensión a otros agentes sociales en dónde 
no hay protagonismos. En sí mismas las redes surgidas son un agente de cambios sociales y 
en extensión de cambios culturales. 
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